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» En sak är ju att sitta och lyssna på någon som säger ’så här ska det gå till’ och en 
sak är att faktiskt använda händerna. Att göra saker med händerna – det låter kanske 
korkat – men man lär sig mycket bättre. Det är en slags mekanism som människor har. 
Att bara sitta och lyssna, det känner jag att vi inte är byggda för. Vi är byggda för att 
testa grejer och om det går dåligt, då testar vi något annat. « 
 








Den här uppsatsen handlar om synen på kunskap och i synnerhet synen på den estetiska 
kunskapen. Författaren undersöker tillsammans med några gymnasieelever vad det är att vara 
estet. Vad är det man bedöms på? Vad är det esteten kan? Och hur lär sig en estet det den lär 
sig? 
 
Arbetet är en essä uppdelad i fyra kapitel. I första kapitlet återfinns de funderingar som ligger 
till grund för arbetet. Andra kapitlet innehåller en kortfattad historisk bakgrund till det svenska 
skolsystemet och en inblick i aktuell debatt på området i Sverige idag. Kapitel tre är arbetets 
kärna med samtalen med eleverna och det som av dem lyfts fram som viktigast i den estetiska 
kunskapen. I det fjärde och avslutande kapitlet tänker författaren vidare på egen hand med stöd 
i litteratur och i elevernas berättelser.  
 
Processens betydelse och möjligheten att få göra misstag för att lära sig på djupet, visar sig i 
arbetet vara exempel på viktiga ingredienser i (estetiskt) lärande. 
 
ABSTRACT 
The author investigates, together with a few upper secondary school fine arts students, the 
significance of aesthetic knowledge. By which criteria are these students, in their 
opinion, being assessed? What is their knowledge in their field? And how does a fine art student 
actually learn? 
 
The work is an essay divided into four parts. In the first chapter, you will find the thoughts that 
underlie the master. The second chapter offers a brief historical background on the Swedish 
school system as well as a quick insight into the current school debate in Sweden. Chapter three 
is the core of the essay, containing the students’ ideas on what makes the most important 
elements in aesthetic knowledge. Finally, in the fourth and concluding chapter, the author 
reflects further with the help of literature and the students’ stories in mind. The concepts 
concerning aesthetic knowledge highlighted by the students are more closely examined.   
 









Ett misstag och en insikt med början våren 1999 
Jag har kört lite för fort till biografen för filmvisningen. Jag förbannar mig själv för att jag 
aldrig lyckas lära mig bästa vägen till Kärrtorp. På något vis hittar jag alltid fram till slut, men 
att ideligen köra vilse stressar mig. Jag känner att jag förlorar kontrollen. 
 
Några dagar tidigare fick jag nycklar och en hastig genomgång av maskinrummet på biograf 
Reflexen. Jag förevisades deras hantering av filmlådor, belysning, nödutgång och 
presenterades för en leende man i biljettkassan. Jag vecklar nu ut mina slarvigt antecknade 
stödord och försöker med hjälp av det skrynkliga pappret snabbt avgöra i vilken ordning jag 
ska göra de olika arbetsmomenten. Låsa upp nödutgången, kontrollera dukens maskning och 
slå på värmen i salongen. Var gjorde man det nu då? Jag bestämmer mig för att publiken den 
här varma majkvällen inte borde ha något emot en sval salong. Jag vill hellre ha gott om tid att 
bekanta mig med projektorerna. 
 
Jag går förbi bänkraderna upp genom salongen på höger sida och öppnar den tunga 
metalldörren. Här skulle jag ställa de tunga filmlådorna efter visning, minns jag. Jag tar trappan 
upp till maskinrummet i några få kliv och letar fram dagens datum och film på programmet. 
Efter en stund hittar jag rätt filmlåda, men plywoodhyllorna gapar tomma. Jag ser mig om efter 
filmhjulen. Filmen skulle väl bara visas idag eller är det någon som redan kört den eller kanske 
spolat upp den åt mig på små hjul? Jag försöker andas lugnare, jag vet inte varför jag jagar upp 
mig så över en filmvisning? Jag har ju kört film i tre år och har uppenbarligen relativt gott rykte 
eftersom de frågat mig om jag vill köra extra både här på Reflexen och på Årsta Folkets Hus. 
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Jag ryser när jag tänker på Årsta och maskinrummet där med stående spolbord och snedslitna 
filmbobiner. Om bobinen inte snurrar tvingas jag veva för hand, och att hinna göra det med 
600 meter film, ladda och skifta in nästa akt i rätt tid blir oerhört stressigt.1 
 
På Reflexen hittar jag filmhjulen prydligt uppradade i var sitt numrerat fack under spolbordet. 
De ligger med den röda slutsladden utåt. Lika bra det, då kan jag snabbare kolla skiftmärkena. 
Jag ångrar att jag inte tog mig tid att höra mig för hur spolbordet fungerar utan bara gladdes åt 
att det var liggande. Jag slår på fläktar till projektorer och lamphus, letar efter lysknappen på 
spolbordet, och testar sedan att spola fram och tillbaka och undersöker hastigheten och kraften 
i motorn. Jag lyfter upp filmhjulet från första facket, hittar ett tomt körschema, noterar filmens 
titel och sätter igång. Känslan av att jag kanske kommer att fixa det här trots allt, infinner sig.  
 
När jag tittat efter skiftmärken och spolat tillbaka akterna börjar jag ladda projektorerna. 
Filmens bana är något annorlunda på den här projektorn jämfört med andra jag har kört, men 
jag kontrollerar att framkastarhjulet gjort klart sin rörelse, stryker neråt över sammetsbanden 
och placerar filmen med siffran 8 i bildfönstret. Undrar om den här projektorn är lika snabb 
som den jag är van vid? Jag överväger att ladda filmen på 7:an istället för att vara säker på att 
projektorn hinner dra igenom hela startsladden innan första bild, men bestämmer mig till slut 
för att kompromissa, och räknar åtta filmrutor fram. En halv fot borde räcka. Sedan stänger jag 
försiktigt bildfönstret och lägger filmen varannan gång under och varannan gång över 
kugghjulen, slår till de båda tillhållarvalsarna för att filmremsan ska ligga säkert och ser 
slutligen till att filmsladden ligger i en lagom spänd slinga. Jag låser övre och undre filmhjulet 
och känner mig nöjd. Så laddar jag projektorn intill på samma sätt med akt två. Jag springer 
ner till biljettluckan och frågar om salongsvärmen och tar en kopp te. Nu kan publiken komma.  
 
När jag startar filmen bildas en jätteslinga, och för att undvika en total katastrof slår jag 
blixtsnabbt av projektorn och stänger ljusluckan. Jag förstår inte vad jag gjort för fel och ringer 
instinktivt en erfaren maskinist och vän. Han lugnar mig genom att ställa frågor av typen 
”publiken sitter väl inte i mörker?” och ”har du kontrollerat alla tillhållarvalsarna?”. Alla? Jag 
är bara van vid två tillhållare, en vid det övre matarhjulet och en vid det nedre. Finns det en 
till? Ja, just på den här projektorn sitter ytterligare ett kugghjul och där ser jag tillhållarvalsen. 
Oj. Jag laddar snabbt om och startar filmen igen. Jag har fortfarande hög puls och känner mig 
 
1 En bobin är en rulle, oftast i plast, som filmen är uppspolad runt när den kommer från distributören. 
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dum. Jag är verkligen en värdelös maskinist. Min vän är kvar i luren och börjar berätta om fel 
han själv har gjort. Att han har klippt ihop och startat fel film på en pretentiös filmfestival, visat 
ljudspår på duken, använt fel objektiv och visat film på ridån i flera minuter innan någon kom 
från salongen och klagade. Han får mig att känna att det jag just upplevt inte var så farligt, 
kanske till och med något bra, något jag kommer att ha nytta av, en erfarenhet rikare. Dessutom 
får han mig att känna att jag är en bättre maskinist än jag tror. Kanske bättre nu än när jag 
rusade in på biografen för en stund sen? 
 
Den bästa maskinisten kanske inte är den som kör felfritt, utan den som vet vad som ska göras 
när fel uppstår? Att kunna felsöka är en skicklighetsfaktor förstår jag. Och för att kunna lära 
mig att felsöka och lösa problem måste jag också råka ut för fel och problem. Med tiden blir 
jag mer erfaren, och mer skicklig. Långsamt bygger jag på min bank av möjliga scenarion som 
kan uppstå vid filmvisning. Jag lär mig. Varje nytt misstag eller ännu ej tidigare upplevt 
problem är en källa till ny kunskap. Den bästa maskinisten är kanske den som kan lösa 
filmvisningsproblem bäst? Som min vän i luren kunde, till och med på avstånd. 
 
Många misstag har begåtts sedan den skakiga filmvisningen för tjugo år sedan. Jag har lärt mig 
mycket om filmprojektorer och om mig själv sedan dess. Jag har också insett att jag faktiskt 
redan där, på min första visning på Reflexen, ändå hade skaffat mig något slags omdöme som 
maskinist. Jag fattade flera övervägda beslut beroende på saker jag lärt mig, hört, testat och 
misslyckats med i ett annat maskinrum. Att jag missade den tredje tillhållarvalsen berodde på 
att jag aldrig stött på en projektor med fler än två tillhållare tidigare. Att undersöka och lägga 
märke till det som inte ser ut eller uppför sig som det brukar ökar min erfarenhet och praktiska 
kunskap.  
 
Under den här tiden har också maskinistyrket kommit att se mycket annorlunda ut. 35mm-
projektorer över hela landet har ersatts med digitala maskiner. Många mindre biografer fick slå 
igen om de inte hade råd att byta till en digital projektor. Filmerna anländer inte längre i en 
tung låda med akterna på var sitt hyllplan av trä, utan digitalt. Det smattrande ljudet av 
filmremsan har tystnat och maskinrum runt om i landet fylls istället av surrande serverfläktar. 
Digitalisering är ju en sak som man kan tycka vad man vill om, men i samband med detta har 
biografmaskinistyrket, enligt min åsikt, kommit att avprofessionaliseras. De förut så nervösa 
maskinistuppkörningarna med besiktningsman från Filmägarnas kontrollbyrå har upphört. 
Många nya biografägare har i och med att det inte längre utfärdas kompetensbevis för 
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maskinister slutit sig till att det inte krävs någon direkt kompetens för att köra film, och missar 
på så vis att det ligger mycket mer i maskinistens profession än att trycka på en knapp vid ett 
visst klockslag. Det är fortfarande ett komplicerat yrke att vara biografmaskinist, även efter 
digitaliseringen. Tyvärr inser de som saknar inblick i maskinistyrket inte det. De förstår inte 
den praktiska kunskapen en erfaren maskinist sitter på. Och de förstår inte vilka problem som 
kan uppstå, även i ett digitaliserat maskinrum.  
 
Tankar om mastern som börjar ta form våren 2018  
Jag är bildlärare på gymnasiet och upplever att det på senare år har skett en akademisering av 
de praktiska ämnena, bland annat genom ändrade betygskriterier där en elev för att få högsta 
betyg i en praktisk kurs behöver kunna redovisa, redogöra, diskutera och analysera utförligt 
och nyanserat. Det skrivna eller talade ordet fästs numera så stor vikt vid i praktiska kurser att 
det lämnas lite utrymme för elever med stora praktiska färdigheter, men med sämre verbal 
förmåga. Samtidigt syftar rimligtvis den estetiska utbildningen till att gynna vidare studier 
inom främst det konstnärliga (praktiska) fältet. Att det är skillnad mellan traditionella teoretiska 
ämnen och estetiska ämnen borde synas i betygskriterierna och i bedömningen. Men istället 
har konstnärliga ämnen fått finna sig i att sorteras in i samma fack som de teoretiska 
akademiska ämnena och bedömas utifrån liknande (teoretiska) bedömningskriterier, trots sin 
särart. I våras stoppades regeringsförslaget att återinföra ett obligatoriskt estetiskt ämne i 
gymnasieskolan, och jag läser följande rader i Svenska Dagbladet: 
 
Det ska självklart finnas valfritt för de elever som vill, men det är svårt att motivera 
att det behöver läggas mer prioritering på det och tvinga på ungdomar det i ett läge 
när det snarare är de högskoleförberedande kompetenserna och de faktiska 
yrkeskompetenserna som behöver stärkas. (Svenska dagbladet, 2018) 
 
Detta uttalande visar på en brist på förståelse för konsternas betydelse i skolan, för enskilda 
individer och för vårt samhälle. Kanske avslöjas här också en syn på konst som onyttig och 
därför inget ett samhälle behöver satsa på. Dessvärre har liknande tankar fått fäste även inom 
konstvärlden, där det praktiska kunnandet och seendet som enligt min åsikt är själva essensen 
i konstskapandet har fått ge plats åt akademiska poäng, texter och teorier. Skolor som tidigare 
haft mycket stor valfrihet i praktiska och teoretiska kurser och stort utrymme för egen 
konstnärlig frihet har stramat upp sina kurser. En konstnärsutbildning på Kungliga 
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Konsthögskolan i Stockholm idag jämfört med 1990 ser mycket olika ut vad gäller krav på 
skriftligt innehåll och obligatoriska moment. Att konstnären bör vara fri i sitt skapande och val 
av uttryck och att konsten har ett eget värde och en egen röst verkar inte vara något som alla 
konstnärliga institutioner skriver under på och det är tydligt att det länge har pågått en 
diskussion om hur svenska konstskolor på bästa sätt ska förhålla sig till traditioner, 
samtidskonst och ökade akademiska krav (Edling, 2010, s.231ff). 
 
* * * 
 
Kanske började synen på konst förändras i och med Bolognaprocessens undertecknande 1999? 
Detta europeiska samarbete sattes igång med lättförståeliga och jämförbara utbildningssystem 
som mål, så att studenter och akademiker friare skulle kunna röra sig över Europas 
nationsgränser. Alla högskolor och universitet ålades att formulera och tydliggöra vad deras 
utbildning mer exakt består av, något som visade sig vara mycket svårt inte minst för 
konstnärliga högskolor att göra. En konstnärlig process låter sig inte så lätt formuleras i ord, 
och kan på förhand vara mycket svår att beskriva eftersom kreativa processer har en tendens 
att ta nya, oanade vägar. Dessutom är det ofta när den bryter mot gängse regler eller förlopp 
som det blir intressant. Problemet med att veta vad man gör är att man då också gör vad man 
vet, vilket oftast inte är vare sig särskilt lärorikt eller för den delen intressant.2  Detta borde 
också gälla för andra processer än den konstnärliga, och för andra ämnen, men i det här arbetet 
kommer jag att ägna mig åt främst estetiska ämnen.  
 
* * * 
 
En del menar att Bolognaprocessens krav har fört med sig en teoretisering av konstnärligt 
skapande och en tro på att akademisering och teoretisering automatiskt gör det bättre och 
nyttigare att lära sig och ta del av. Problemet är att också något mycket essentiellt riskerar att 
gå förlorat. Jag hittar en artikel skriven av kulturjournalisten Annika Nordin om konstnären 
och professorn Dan Wolgers som inleds med meningarna: 
 
Uthållighet är fundamentet i Dan Wolgers konstnärskap. Uthållighet i okunskap och 
förutsättningslöshet. Uthärdar inte konstnären detta går, menar han, konstnärskapet 
 
2 Jag vill minnas att det här har uttryckts på ett liknande sätt av gitarristen Robert Fripp, i någon av hans aforismer. 
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förlorat, blir kunnigt, duktigt och snitsigt. Men startmotor för arbetet är en inre känsla 
av angelägenhet, nödvändighet. ”Detta måste uträttas.” Och uppdraget blir Wolgers. 
(Nordin, 2018, s.1) 
 
Som jag tolkar artikeln menar Wolgers att konstnären måste vilja något (känna att det finns en 
angelägenhet/nödvändighet) och att konstnären också behöver vara öppen för det oförutsedda. 
Som jag ser det är det den konstnärliga processen som han avser, att den för att fungera måste 
få vara fri från förutfattade meningar. Ser man på konstutövande på det sättet omöjliggörs 
också skapandet av krav på på förhand beskrivna processer eller kunskaper. Bolognaprocessens 
direktiv blir omöjliga att fullt ut följas av konstnärliga högskolor och utbildningar. Jag får tips 
om en artikel där Dan Wolgers själv beskriver sin syn på konstnärlig undervisning:  
 
Att lära ut är den kanske allvarligaste uppgift en människa kan åta sig. Att lära ut på 
just en konstskola fordrar oförskräckt bistånd till det unika, uthärdandet av den 
myllrande mångfalden och genomlidandet av att man inte kan få veta hur det ska gå, 
med någonting – jag anser att konstundervisning fordrar avsvärandet av andra ramar 
än de som ens konstnärliga moral påbjuder, jag anser att man med obrottslig lojalitet 
mot konsten måste stå pall för de medvetna eller bara naiva viljor som strävar efter 
att inlemma konsten bland nyttig forskning, underhållning och kommers. 
Konsten har inget ärende. (Wolgers, 2015, s.21) 
 
När jag läser hans ord känner jag igen mig. Att undervisa i konst är något alldeles särskilt. 
Något som kräver både kontroll och mod att helt släppa densamma. Jag måste ställa min egen 
estetiska smak åt sidan till förmån för mina elevers konstnärliga röst. Särskilt märker jag av 
det i arbetet med den konstutställning mina tredjeårselever skapar varje vinter. Att som lärare 
både ha is i magen och ständigt vara på tårna är utmattande men oerhört spännande och lärorikt. 
Denna balansgång är kanske det jag mest har utvecklat under mina år som bildlärare, jag har 
mer tillit till att det kommer bli något i slutändan av elevernas ibland (för mig) mycket 
osammanhängande konstnärliga processer nu, än jag hade för tio år sedan. 
 
Även om jag tycker att fri rörlighet för studenter och tydlighet och transparens är bra för såväl 
studenter som lärare vid högskolor och universitet vad gäller utbildningens upplägg och 
delmoment, anser jag att en alltför stor akademisering av och försök att göra estetiska ämnen 
mätbara riskerar att utarma själva ämnet. I gymnasieskolan gör det dessutom en rättvis 
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bedömning av elever ibland omöjlig. En elev som praktiskt kan visa att hen behärskar det 
praktisk-estetiska ämnet till fullo riskerar underbetyg då kriterierna tolkas som att man faktiskt 
(också) teoretiskt och verbalt ska kunna uttrycka det man gör, inte ’bara’ visa det genom sitt 
konstnärliga utövande eller skapande. Kriterierna kallas också för kunskapskrav, vilket 
naturligtvis gör att det är lätt att missta dem för just kunskap.  
 
Jag anser att något saknas i kriterierna för de estetiska ämnena. Något essentiellt, praktiskt och 
mer abstrakt. Förmågor som inte går att mäta i dagens betygsystem, men som är avgörande i 
verkligheten, i konstnärliga utbildningar på högre nivå och i estetiska branscher. Jag tror att 
dessa förmågor ändå låter sig beskrivas, eventuellt med exempel på eller berättelser om när 
dessa förmågor kommer till uttryck. Jag tror inte på att pressa in en estetisk kunskap och ett 
hantverkskunnande i en akademisk kostym för att legitimera den.  
 
Jag tror att det först är när estetiska utbildningar tillåts vara än mer estetiska som förståelsen 
för konst och konstnärliga uttryck och den praktiska estetiska kunskapen kan skapas. 
Konstnärlig kunskap är nämligen något annat än akademisk kunskap. Genom att poängtera 
konstens särart – istället för att försöka höja dess status genom att peka på dess teoretiska 
vinster – kan den förstås utifrån sina egna förutsättningar. Då först tror jag att konsten kan 
lyftas och accepteras och ses på som värdefull, i egenskap av att vara just konst och inget annat. 
Kanske kan det också då märkas hur viktigt det är med andra typer av kunskap? Om man 
däremot hävdar att den praktiska kunskapen bara kan bli godkänd och erkänd om den kan 
beskrivas på samma sätt som akademiska ämnen, riskerar den istället att banaliseras. Och då 
även på det teoretiska planet. Det går inte att diskutera konstverk på en hög bildteoretisk nivå 
om man inte samtidigt erkänner den konstnärliga ibland helt obeskrivbara (men oftast bara i 
förväg obeskrivbara) processen en stor och viktig roll. Det abstrakta, upplevelsen av färg och 
form, stämningar och komposition.  
 
Det är kanske på samma sätt för andra praktiska ämnen, och kanske alla ämnen i viss mån? 
När idrottsämnet i och med gymnasiereformen ändrades till att innehålla större delar teoretiska 
prov började vissa elever att falla emellan; de som verkligen kan prestera fysiskt och genom 
sina idrottsliga prestationer och sin kroppskännedom kan visa på kunskap om kropp, anatomi 
och nutrition måste ändå prestera teoretiskt för att nå högsta betyg.  
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Själva skapandet – den konstnärliga processen – måste få vara fri för att fungera och kan sällan 
på förhand beskrivas. Det är inte genom sina beståndsdelar som konsten är värdefull utan 
genom sitt annorlunda sätt att angripa problemformuleringar. Det kan vara politiska, 
filosofiska, känslomässiga eller rent estetiska undersökningar som konsten tar itu med och som 
genom sin egen inneboende annorlundahet inte kan beskrivas förrän efteråt, och ibland låter 
den sig inte ens heller göra det. Detta beroende på att varje konstnär har sin alldeles egen 
process och sitt eget sätt att uttrycka sig. Om man av konsten kräver att den till varje pris ska 
gå att teoretiskt formuleras eller diskuteras för att få vara konst kräver man av konsten att den 
ska vara ofri och att den ska vara något den inte är, vilket jag anser vara djupt olyckligt. 
 
Min utkiksplats  
Jag har arbetat med bildundervisning sedan 2003, först på två olika högstadieskolor och sedan 
2007 på gymnasienivå. Jag undervisar på det estetiska programmet i kurser som Bild, Form, 
Bildteori, Konstarterna och samhället, Estetisk kommunikation och Gymnasiearbetet. Som 
bildlärare har jag förstås främst inblick i inriktningen Bild och formgivning, men på min 
arbetsplats finns två andra estetiska programinriktningar och jag har sedan gymnasiereformen 
2011 samarbetat nära inriktningen Estetik och media, och även fått viss inblick i 
Musikinriktningen. 3 Även om jag är förvissad om att de estetiska inriktningarna Dans och 
Teater skulle ge mig intressanta infallsvinklar på problemet och fylla en funktion i skapandet 
av en helhetsbild över estetisk kunskap, har jag bland annat på grund av min egen bristfälliga 
förförståelse och inblick i dessa inriktningar valt att i detta arbete främst koncentrera mig på 
inriktningarna Bild och Media.4 
 
Forskningsområde och forskningsfält 
Mitt forskningsområde är praktisk kunskap, och mitt forskningsfält konstnärlig undervisning 




3 Den gymnasiereform som arbetades fram under åren 2006-2011, kallas för Gy11 och togs i bruk hösten 2011. Nya 
ämnen, kurser, ny betygsskala och omformulerade betygskriterier (A-F istället för som tidigare MVG-IG) och att de 
gamla målen ströks, är den stora förändringen.  
4 Inriktningarnas officiella namn är Bild & Formgivning och Estetik &Media. I ett av samtalen deltar också en elev 
från musikinriktningen, men eftersom det bara är vid ett tillfälle utgör det för lite underlag för att kunna säga något 
mer ingående om musikinriktningens särart.  
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Syfte, tillvägagångssätt och metod  
Mitt syfte med det här arbetet är att undersöka om det finns något sådant som en särskild 
estetisk kunskap och vad den kunskapen i så fall består av. Alltså att försöka beskriva och 
synliggöra den estetiska kunskapen.  
 
För att göra detta ville jag börja med att ta reda på vad gymnasieelever som sysslar med 
estetiska uttryck själva anser är det centrala i utövning och bedömning av desamma. Jag kunde 
naturligtvis ha frågat lärare i estetiska ämnen, men jag ansåg att eleverna borde ha en större 
samlad bild av den bedömning som görs utifrån deras erfarenhet av att varje vecka träffa och 
undervisas av ett tiotal olika lärare, och kanske av lika många olika sätt att bedöma deras arbete.  
Jag tycker mig också märka att det föreligger en viss diskrepans mellan vad som enligt 
Skolverket skall bedömas och vad som faktiskt bedöms, inte minst när jag ser till min egen 
bedömning i bildämnet. Jag är mest intresserad i hur betygssystemet faktiskt fungerar och inte 
hur det borde fungera. Även om det är högt i tak i vårt arbetslag finns det ändå någonstans en 
idé om att man som lärare måste göra rätt och det får helst inte vara en definitionsfråga vad 
som är rätt eller inte. Jag är också medveten om att jag som lärare inte kan få en rättvis 
helhetsuppfattning av situationen i klassrummet. Därför slöt jag mig till att eleverna både skulle 
kunna vara något mer sanningsenliga om vad som händer i klassrummet och kanske sitta på en 
större mängd och annan typ av information än lärarna.  
 
Jag tycker om den hermeneutiska idén om det ömsesidiga beroendet mellan delar och helhet. 
Därför har jag valt att utgå från hermeneutiken på så sätt att jag försöker förstå helheten utifrån 
delarna och på samma gång delarna utifrån helheten. Samtalen med eleverna kommer att spela 
huvudrollen i mitt arbete och det är också i det första samtalet jag tar avstamp i mitt försök att 
förstå och bilda mig ett slags helhetssyn på estetens kunskap. Min undersökning har så att säga 
hermeneutiska cirkelrörelser, där jag har tänkt mig en prövande dialog mellan inre och yttre 
reflektion. I mitt fall är den yttre reflektionen främst mina samtal med eleverna och mötet med 
litteratur och teori. Den inre reflektionen är mina tolkningar och tankar om det som sagts och 
skrivits, men till viss del också de fortsatta samtalen med eleverna där vi tänker tillsammans. 5 
 
5 En del i reflektionen har också naturligt handledningen genom uppsatsarbetet varit, där jag kontinuerligt fått nya 
kloka frågor, boktips och infallsvinklar. 
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Jag räknar med att den nya förståelsen som jag i detta arbete hoppas kunna bidra med, inte 
nödvändigtvis är en sanning, men en rimlig tolkning av olika möjliga.  
 
Slik går forståelsens bevegelse hele tiden fra helhet til del og tilbake til helheten. 
Oppgaven består i å utvide enheten av forstått mening i konsentriske sirkler. At alle 
deler faller sammen til en helhet, er i hvert tilfelle kriteriet for at man har forstått 
riktig. Om et slikt sammenfall uteblir, betyr det at forståelsen har mislykkes (sic). 
(Gadamer, [1959], 2003, s.33)  
 
Jag satte samman en liten fokusgrupp med elever som jag hade samtal med vid fyra tillfällen, 
med ungefär en månads mellanrum. Jag bjöd in fem elever, men det var bara vid ett samtal, det 
andra, som alla fem kom. Även om klockan ställdes på 45 minuter, avslutades varje samtal 
först efter ungefär en timme. Jag transkriberade mellan samtalen och funderade allt eftersom. 
De berättelser, tankar och trådar som lyftes i första samtalet kunde föras vidare in i samtal 
nummer två och så vidare. På så sätt höll vi en hög diskussionsnivå och fick tydligare syn på, 
och kunde utveckla, de teman som återkom och utkristalliserades som extra viktiga under 
samtalen.  
 
När filosofen Tore Nordenstam gjorde sin pionjärstudie av etik i Sudan på 1960-talet fick han 
försvara sitt val att ha så få som tre huvudinformanter. Ett av argumenten handlar om att man 
behöver kunna gå på djupet i samtal för att få fatt på något så pass komplicerat som människors 
moraluppfattning.  
(…) if one is interested in the mapping of ideological systems (e.g. the ethical system 
of an informant), then it is surely necessary to adopt the informant's point of view, 
for otherwise one is bound to miss out some parts which the informant himself 
considers to be parts of the system in question. (Nordenstam, 1968, s.23) 
Att man inte heller bara kan nöja sig med att studera vad informanterna gör (alltså på vilket 
sätt deras moral visar sig i handling) kommer sig av att inte minst moraliska handlingar också 
handlar om vad man inte gör. Det man avstår från att göra säger också något om ens moral, 
och då blir samtalet nödvändigt för att synliggöra sådana tankegångar.  
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Min förhoppning var att få fram några nyckelbegrepp eller teman som eleverna oberoende av 
estetisk inriktning upplever som gemensamma. Jag ville veta vad de anser sig bli bedömda på 
i sina estetiska ämnen, och om de upplever någon skillnad mot hur de bedöms eller undervisas 
i de mer teoretiska ämnena. Vad eleverna anser att de lär sig i sina estetiska ämnen är jag 
kanske framförallt intresserad av eftersom det så tätt hänger samman med den estetiska 
kunskapen.  
 
Att vi återkommande träffades och pratade om i stort sett samma saker, gjorde att tiden 
däremellan också spelade roll. Eleverna började själva se exempel i sin vardag på estetisk 
kunskap och hann fundera till nästa samtal, i vissa fall märktes det också att de har fortsatt 
diskussionen hemma eller med vänner och nästa träff kunde tankarna om estetisk kunskap ges 
tydligare form.  
 
När det kommer till representationen i min lilla informationsgrupp, så är den självklart 
bristfällig om jag vill kunna säga något om gymnasieelevers åsikter i allmänhet, men det är 
uteslutande estetelevers och i huvudsak bild- och mediaelevers åsikter om estetisk kunskap jag 
är intresserad av i det här arbetet. Jag kan inte uttala mig om mer än just dessa unga 
gymnasieelever, men det de säger får mig att tänka vidare på ett mer direkt sätt än jag tror att 
jag hade kunnat få genom samtal med lärare.  
 
Valet att återkomma till mina informanter, eller samtalspartners, under arbetets gång har också 
visat sig vara viktigt för att undvika missförstånd och egna felaktiga slutsatser. Eleverna har i 
efterhand kunnat komma med kompletterande åsikter och uttalanden och jag kunde efter de 
mer formella och transkriberade samtalen ta kontakt med mina informanter för att ställa 
ytterligare klargörande frågor. Viktigt att tänka på är att spontana exempel i samtal kan dölja 
saker som inte alls spelar så stor roll som man vid första anblicken tror. När jag transkriberade 
samtalen noterade jag vissa saker som jag fann särskilt intressanta. När jag vid nästa 
frukostträff frågade vidare blev det tydligt att vissa av dessa saker som jag hade tillskrivit stort 
värde saknade egentlig relevans för eleverna. Däremot kunde något annat som de pratat om 
och som jag inte uppfattat vikten av vid första samtalet visa sig vara mycket viktigare för dem. 
Jag hade ibland hakat upp mig på fel ord som inte alls var så väsentligt som jag först hade 
uppfattat det. Tore Nordenstam poängterar betydelsen av att återgå till informanterna gång efter 
gång för att på så sätt komma vidare i tanken och samtalet. Han beskriver det som en 
fortlöpande validering som sker samtidigt som analysarbetet.  
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Återföringen av forskningens resultat, beskrivningarna och analyserna till de 
beskrivna och analyserade personerna, är därför inte bara en moralisk angelägenhet.  
Det är ett väsentligt moment i själva den hermeneutiska metoden. 6 
(Danielsson&Göranzon,1978, s.139)  
 
Att vi misstolkar det andra säger är snarare regel än undantag. Jag hörde en föreläsare en gång 
säga att vi för att vara säkra på att förstå varandra, vad den andra verkligen säger, behöver ställa 
minst två kontrollfrågor.7 Schleiermacher har enligt Gadamer (2002, s.122) uttryckt sig såhär: 
»Missförstånd är givet från början och förståelse på varje punkt måste önskas och 
eftersträvas.«  
 
Utan en fram-och-tillbaka-rörelse i samtalet feltolkar vi lätt varandra och utgår för enkelspårigt 
från våra egna föreställningar och värderingar.8 Att kunna träffa eleverna flera gånger efter 
varandra och ta upp tråden på nytt gjorde att möjligheten att fråga, förtydliga och berätta en 
gång till uppstod.  
 
Det essäistiska berättandet och skrivandet som jag valt att arbeta med är också av betydelse. 
Inte minst för mitt sätt att tänka. Genom att skriva ner egna tankar och andras berättelser blir 
de synliga på ett nytt sätt och lättare att förhålla sig till och granska. På så vis har jag under 
utbildningen i Bodø lärt mig att syna mina erfarenheter och lyfta vissa av dem till faktiska 
kunskapserövringar. Berättelser och exempel tydliggör också vad som egentligen är väsentligt 
och på vilket sätt. Mycket personliga, enskilda exempel kan ofta säga något mycket allmänt 
om sakernas beskaffenhet. Professor Ruth H. Olsen talar återkommande om berättelsens och 
de egna erfarenheternas exempel som viktiga kunskapskällor, och har själv uttryckt det såhär, 
visserligen i retoriskt frågande form: »Hvordan kan det allmenne være tilstede i 
enkelttilfellet?« (Nordenstam,  2005, s.85) 
 
 
6 Nordenstams text utgör ett kapitel i boken Ideologi och systemutveckling. Kapitlet heter Om validering.  
7 Jag misstänker att föreläsaren var Olle Zandén, docent i musikpedagogik på Högskolan för Scen och Musik vid 
Göteborgs universitet, men är som sagt inte helt säker. Alltså fritt citerat ur minnet.  
8 Min åsikt är att det inte bara är genom samtalet vi kan undvika missförstånd, konstnärliga intentioner eller tankar 
om stämningar är svåra att beskriva utan att visa exempel: moodboards används t.ex. flitigt i audiovisuella 
sammanhang. 
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I bokhyllan hittar jag en bok av Jo Bech-Karlsen som beskriver berättelsen som erfarenhetens 
uttrycksform och menar att vi kan mötas i berättelsen (Bech-Karlsen, 2011, s.76). Det är något 
allmänt mänskligt över berättandet, vi har antagligen berättat för varandra så länge vi har haft 
talets och språkets förmåga. Det är underhållande och roligt, både att skriva och att lyssna till 
berättelser. En berättelse om något man själv har upplevt innehåller så många ytterligare lager 
och nyanser som inte får utrymme i en renodlad facktext. Det finns ett resonerande element i 
essän som tilltalar mig och som lyfter resonemanget till en högre nivå. Jag tvingas i berättelsen 
betvivla och omvärdera mina egna åsikter och kan ändra mig. Helhetsbilden blir tydligare i 
berättelsens form på något vis. Jag ser plötsligt hur delarna hänger ihop och upptäcker luckor, 
ställer mig själv och texten nya frågor som gör att jag behöver undersöka fler saker närmare. 
Även samtalen med eleverna har fungerat som en lärandesituation där jag behövt ifrågasätta 
och förändra min uppfattning om sakernas tillstånd, både under själva samtalets gång och i 
dialog med den transkriberade texten.  
 
Val och avgränsningar 
Jag har valt att samtala med elever under deras sista år, ja deras sista termin, på gymnasiet. 
Detta eftersom jag misstänkte att de skulle ha hunnit tänka mer över sådana här frågor och 
redan fått erfarenhet av att ha blivit bedömda i fler programspecifika kurser. Dessutom hade 
de kommit en bra bit in i gymnasiearbetet, det avslutande stora självständiga projekt under 
gymnasietiden som i deras fall är utpräglat estetiskt.  
 
Min ursprungliga idé var att låta samtalet om estetisk kunskap och bedömning av densamma 
vandra mellan flera instanser. Jag hade från början tänkt mig att analysfasen skulle påbörjas 
först en bit in i projektet, och att själva projektet skulle gå ut på att rent handgripligen förändra 
betygskriterierna. Min första plan var att fånga upp ord och uttryck som bättre kunde beskriva 
de estetiska kunskaper som faktiskt värdesätts och bedöms i gymnasieskolan och framförallt i 
världen utanför skolan. Tanken var att samtala med gymnasieelever inom alla fem estetiska 
inriktningar, sedan med deras lärare, och vidare till de konstnärliga högskolorna i Stockholm 
där jag hade för avsikt att samtala med både studenter och lärare på StDH, KKH och KMH9 
Syftet var att genom samtalen vaska fram bättre begrepp att applicera på det konstnärliga 
 
9 StDH = Stockholms Dramatiska Högskola, KKH = Kungliga Konsthögskolan (Mejan) och KMH = Kungliga 
Musikhögskolan. StDH ingår sedan 2014 i SKH, Stockholms Konstnärliga Högskola.  
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skapandet och den estetiska kunskapen. Jag ville också avsluta arbetet med att föra tankarna 
vidare till Skolverket i form av en skrivelse eller inbjudan till ett samtal. 
 
Upplägget förändrades efterhand som jag planerade och jag begränsade mig till att träffa elever 
från de inriktningar vi har på min arbetsplats; alltså musik, bild och media. Jag bestämde mig 
också för att jag hellre ville behålla samma lilla grupp att föra samtal med, så att vi kom vidare 
i samtalet och kunde utveckla elevernas och mina tankar om estetisk kunskap över tid. Efter 
det första fokusgruppsamtalet insåg jag att samtalen i sig blev ett slags pågående analys och att 
bara dessa elevsamtal skulle ge mig tillräckligt med frågor att fundera på för att skriva en även 
mer omfattande text än denna.  
 
Jag valde som sagt att ha en fokusgrupp med gymnasieelever på min egen arbetsplats. Min 
initiala rädsla för att blanda samman min roll som undervisande lärare och forskare lade jag 
istället på bordet och det visade sig att eleverna och jag själv hade lätt för att skilja på de olika 
rollerna. Två av eleverna undervisade och betygsatte jag under samtalstiden, men samtalen 
handlade om helt andra saker än mina kurser, även om saker och ting alltid på sätt och vis flätas 
in i varandra. Min förhoppning är att eleverna har känt att deras roll som informanter varit 
viktig och givande. Eleverna kände varandra och trots att de gick i olika inriktningar, ingick de 
alla i samma undervisningsgrupp i de gymnasiegemensamma ämnena 10 . Att få fem 
morgontrötta ungdomar att avstå från veckans enda sovmorgon var en utmaning, men tre av 
dem (samma tre) dök alltid upp, förväntansfulla och frukostsugna. Att jag var en vuxen person 
som de redan hade en relation till underlättade säkerligen också. 
  
 
10 Gymnasiegemensamma ämnen kallas de ämnen som i det här fallet ingår i alla högskoleförberedande program: 
svenska, matematik, engelska, historia, samhällskunskap, idrott och hälsa, naturkunskap och religion. 
 21 
Centrala begrepp 
Eftersom flera av de centrala begreppen också utgör diskussionsunderlaget i själva 
undersökningen kommer jag bara inledningsvis definiera viktiga begrepp här och återkomma 
till de flesta mer ingående i kapitel 3. Kunskapsbegreppet ges dock redan i detta kapitel ett 
något större utrymme, i och med sin betydelse för detta arbete.  
 
Konst 
Konst kommer från ordet kunnande eller färdighet. Med konst och konstnärliga uttryck menar 
jag alla konstarterna, bild, musik, dans och teater och jag räknar till konstarterna i stort sett allt 
som skapats för att påverka andra människor eller för att uttrycka sig. På så vis ingår tecknade 
serier, radiodokumentärer, spelfilmer, cirkuskonst, illustrationer, animationer, musikvideos, 
design och hantverk i min definition av konst. En definition lyder så här: 
 
konst (egentligen ’kunnande’, ’färdighet’), kulturyttring vars utförande kräver 
särskild kunskap och förmåga att bruka denna med personlig behärskning och 
individuell anpassning till situation och avsikter. (Nationalencyklopedin, u.å.) 
 
Process 
Konstnärlig process är förenklat hela förloppet från idé till färdigt verk. Ibland ingår även 
fortsättningen i processen, alltså mottagandet av verket och efterföljande arbete eller vidare 
verk. Under processens gång fattas många beslut, som oftast inte på förhand kunnat förutses. 
En process är ett förlopp, en (naturlig) utveckling framåt i flera steg eller i en enda rörelse. 




Inom ämnet estetik studerar man vad konst är och vad som kännetecknar god och dålig konst. 
Ordet estetik kan ha flera betydelser, jag lärde mig på nittiotalet att det är läran om det sköna, 
men den definitionen anses nu vara allt för snäv. Till estetikens område räknas också mer 
filosofiska idéer om vad konst är, vad som kännetecknar en estetisk upplevelse, vad som ger 
estetiska upplevelser, förnimmelser, vad som bestämmer våra estetiska preferenser etc.  
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I det här arbetet används även ordet estet. Oftast i avseendet estetelev (gymnasieelev vid 
estetiska programmet) men ibland även i vidare bemärkelse; någon som arbetar inom det 
estetiska fältet eller som har estetisk kunskap.  
 
Bedömning 
Med bedömning avser jag i detta sammanhang främst bedömning i skolämnen. Bedömning i 
betydelsen värderande och sakligt utlåtande över en skolprestation, där sena ankomster eller 
uppförande inte ska vägas in. Det är skillnad mellan fortlöpande (formativ) muntlig och 
skriftlig bedömning som sker under utbildningens gång och ofta i samtal mellan elever och 
lärare, och den slutgiltiga bedömningen som är ett betyg (A-F), även om den fortlöpande 
bedömningen ska göra att betyget i slutändan inte kommer som en överraskning för eleven. 
Intressant i sammanhanget är kanske att det svenska ordet bedömning härstammar från ordet 
döma. Detta kan möjligtvis göra att själva ordet bedömning inte självklart känns positivt, vare 
sig för lärare eller elever. Motsvarande ord på norska är vurdering som istället handlar om 
värde och att vörda. (Svensk etymologisk ordbok, 1922, s.1171)  
 
Lärande  
Det vi lär oss förändrar tanken eller förmågan på något vis och leder ofta till att vi ändrar vårt 
sätt att se på saker eller göra saker på. Jag definierar lärande som något som händer hos den 
som lär sig, en skillnad mellan innan och efter att man har lärt sig något.  
Ordet lärande står inte för sig själv i någon av de svenska stora ordböckerna, vare sig i 
Nationalencyklopedin eller Svenska Akademiens ordlista. Att lärande är en substantivform av 
att lära kan jag hitta, och även lärande ihop-parat med andra ord, som interkulturellt lärande, 
livslångt lärande, lärande organisation etcetera. I dessa sammansatta ord är det som om ordet 
lärande har tappat sin innebörd på något vis. Även om lärande används flitigt i pedagogiska 
sammanhang står det inte för sig självt, som ett viktigt begrepp. I Store norske leksikon 
(Svartdal, u.å.) hittar jag en definition jag tycker om, där lärande definieras som en relativt 
bestående förändring i upplevelse och beteende till följd av tidigare erfarenhet. 11  
 
11 (min översättning) Så här står det på norska: »Læring er definert som en relativt varig endring i opplevelse og 
atferd som følge av tidligere erfaring.« 
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Kunskap 
Jag skriver ordet »kunskap« i webbläsarfönstret och förbluffas över sammanfattningen på 
Wikipedia som lyder: 
 
Kunskap eller lärdom är inlärd teoretisk förmåga att förstå, återge och tillämpa 
information och idéer exempelvis faktauppgifter om skeenden och sakförhållanden, 
tillvägagångssätt, regler, samband, begreppsdefinitioner, innovationer, orsaks-
förhållanden, förklaringsmodeller och prediktionsmodeller. (se.wikipedia.org, u.å.) 
 
Där återfinns också en illustration av kunskap som ser ut såhär och som hänvisar till det som 





När jag istället söker på »kunnskap« och öppnar norska Wikipedia är beskrivningen en annan: 
Kunnskap er kjennskap til, oppmerksomhet om, forståelse av eller ferdigheter knyttet 
til noe eller noen. Kunnskap kan benyttes med hensikt. Mange typer kunnskap skapes 
og forvaltes i fellesskap mellom mennesker og i denne sammenhengen kan den bli 
manipulert og behandlet på ulike måter. Kunnskap tilegnes i lys av det miljøet vi 
lever i – ifølge Thomas Kuhn dannes for eksempel vitenskapelig kunnskap innenfor et 
paradigme som former forskernes erfaringer.12 (no.wikipedia.org, u.å.) 
 
12 »Kunskap är kännedom om, medvetenhet om, förståelse av eller färdigheter kopplat till något eller någon. 
Kunskap kan användas med ett syfte. Många sorters kunskap skapas och förvaltas gemensamt mellan människor 
och kan i detta avseende manipuleras och bearbetas på olika sätt. Kunskap disponeras i ljuset av den miljö vi lever i - 
enligt Thomas Kuhn skapas t.ex. vetenskaplig kunskap inom ett paradigm som formar forskarnas upplevelser.« (min 
översättning).  
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Jag tycker det är intressant med två såpass olika definitioner av kunskap, i två så närliggande 
länder. Jag är medveten om att Wikipedia inte ensamt har rätt att definiera vad ett helt folk 
anser vara kunskap, och att Wikipedia är en tveksam vetenskaplig källa, men i det här fallet är 
jag mer intresserad av den allmänna uppfattningen i Sverige om vad kunskap är, och det ger 
det som står på Wikipedia en fingervisning om. Den svenska definitionen av kunskap 
reflekterar också just det jag anser vara problematiskt i vårt land när det kommer till skolan 
och den kunskap som förväntas finnas och läras ut och förvaltas där. Kunskap uppstår enligt 
den mer strikta svenska synen i så fall i det fält där både det vi tror är sant och det som faktiskt 
är sant överensstämmer. Det verkar också vara oberoende av människor.  Kanske kan 
kunskapen i detta fall anses stå för sig självt? Valet av ordet propositioner i bilden är också 
intressant. Propositioner på svenska är ju annars egentligen bara förslag som lämnas från 
regering till riksdag och som oftast ska upp till diskussion och eventuellt fattas beslut om. Kan 
det vara propositioner i den mer filosofiska betydelsen teser eller satser som man tänkt sig? 
Eller doxa i betydelsen allmänhetens åsikt?  
Den norska Wikipedia-definitionen överensstämmer med den känsla jag har fått under mina år 
av studier i praktisk kunskap i Bodø, att vi där ser på kunskap som något både personligt och 
gemensamt, något som skapas och upprätthålls mellan människor, på gott och ont.  
Vad kunskap egentligen är och hur synen på kunskap ser ut i den svenska skolan är centralt i 
denna masteruppsats Jag söker vidare i andra mer akademiskt tillförlitliga källor och hittar 
definitioner i Nationalencyklopedin och i Store norske leksikon. Här skiljer sig de olika 
nationernas definitioner inte lika mycket åt. 
 
kunskap, fakta, förståelse och färdigheter, tillägnade genom studier eller erfarenhet. 
(Nationalencyklopedin, u.å.) 
 
Kunnskap er viten, lærdom, erkjennelse eller innsikt. (Store norske leksikon, u.å.) 
 
Man brukar också skilja på påståendekunskap där man vet att så eller så är fallet, och praktisk 
kunskap som är en färdighetskunskap, en kunskap om hur man gör saker. Jag kommer inte att 
göra någon direkt skillnad mellan teoretisk och praktisk kunskap eftersom jag menar att i stort 
sett all estetisk kunskap innehåller både teoretisk och praktisk kunskap. Jag ser inte att det 
föreligger en motsättning mellan teoretisk och praktisk kunskap och kommer inte heller att 
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förespråka att den dikotomin kvarstår. Teorier om det man praktiskt gör bidrar oftast enligt min 
åsikt bara till att förståelsen om det praktiska (och det teoretiska) ökar.  
 
Konstsnickaren Thomas Tempte (1982, s.97) kallar den sammantagna kunskapen som till 
exempel en skicklig båtbyggare använder i sitt arbete för det praktiska intellektet. Han 
beskriver de olika kunskaperna som ingår i det praktiska intellektet och som behövs för en 
(konst)hantverkare och räknar bland annat upp det intellektuella arbetet, den välutvecklade 
arbets- och materialkunskapen och den genom erfarenhet uppövade förmågan att avgöra när 
det är dags att lita på sin intuition där den teoretiska kunskapen inte räcker till. Jag har känslan 
av att Temptes praktiska intellekt ganska väl ringar in den komplexa estetiska kunskapen.  
 
Praktisk kunskap 
Aristoteles beskrev de tre kunskapsformerna episteme, techne och fronesis (Aristoteles, [ca.320 
f.v.t.], 2012, s.161ff.).13 Episteme kan översättas med den vetenskapliga kunskapen, techne är 
den praktiska kunskapen, och fronesis den praktiska klokheten eller omdömet. Alla tre 
kunskapsformer hör ihop men inom praktisk kunskap fokuserar jag på de två senare. För en 
estet kan man kanske översätta techne till hantverket och fronesis till de estetiska 
övervägandena som tas i varje enskilt fall i den konstnärliga processen. Till exempel är techne 
mer handens eller örats kunskap och skicklighet i hantverket, medan sådant som fantasi och 
lyhördhet och etiska överväganden kan räknas till fronesis.  
 
Som jag ser det finns det inom konsternas hantverk en ganska stor synlig, artikulerbar praktisk 
kunskap och en mindre del svårbeskrivbar, tyst kunskap. Den större delen som jag anser vara 
synlig och inte alls omöjlig att beskriva, är för den skull inte omskriven eller tydlig i den 
svenska gymnasieskolan, eller inom den pedagogiska världen över huvud taget. Den är oftast 
självklar för den som sysslar med konst, men inte given för den som inte själv behärskar ett 
konsthantverk av något slag. Jag vill undersöka den estetiska praktiken och de estetiska 
kunskaperna som en estet har. 
  
 
13 Egentligen är det fem kunskaper som beskrivs i Aristoteles Nikomachiska etiken, förutom de här tre även den 








Historisk tillbakablick på gymnasieskolan i Sverige 
Den nuvarande svenska gymnasieskolan vilar på en knappt femtioårig historia av olika 
betygsskalor och sätt att bedöma elevernas kunskaper. 1971 slogs gymnasium, fackskola och 
yrkesskola ihop och läroplanen Lgy70 trädde i kraft. 14  När jag själv gick i gymnasiet 
tillämpades fortfarande Lgy70 och ett relativt betygsystem som byggde på en 
normalfördelningskurva, fördelat över hela nationen, där bullen i mitten var en trea. Detta 
missuppfattades av en del lärare och kunde tolkas som ett genomsnitt i klassen och jag är inte 
ensam om att ha varit med om att lärare på allvar meddelat att ett visst betyg inte kunde delas 
ut eftersom betygsiffran i fråga hade ’tagit slut’.15 Några årskullar under mig började min 
lillasyster på gymnasiet som då omfattades av Lpf94, nya målrelaterade betyg och en ny skala: 
IG, G, VG och MVG16. Ämnesbetyg avskaffades, och kursbetyg infördes.17 2007 var tanken 
att ytterligare en ny gymnasiereform skulle sjösättas, men i och med den borgerliga valsegern 
året innan, ändrades planerna. Reformen omarbetades och höstterminen 2011 trädde den 
nuvarande läroplanen i kraft (Gy11). Någon direkt implementering av det nya systemet fanns 
 
14 Gymnasium är egentligen en äldre beteckning för en skolform men i svenskt språkbruk används det synonymt med 
det nyare gymnasieskola, vilket egentligen alltså inte är detsamma. Studentexamen i dess egentliga mening avskaffades 
1969 men används också som begrepp och för att fira avslutade studier. Det förekommer dock inga formella 
prövningar och ingen svensk student tvingas skamsen gå ut bakvägen. Jag själv gör mig skyldig till bägge dessa 
språkliga misstag i dagligt tal. Till exempel jobbar jag på Tumba gymnasium och inte Tumbagymnasiet vilket hade 
varit riktigare. 
15 Betygsskalan enligt LGR/LPO80 var 1-5, där 1 var sämst och 5 bäst. Snittbetyg räknades ut och var det man 
sökte vidare på till gymnasiet eller universitet/högskola. 5,0 var alltså allra högst. 
16 Lpf94 står för läroplan för de frivilliga skolformerna där alltså gymnasiet ingick. 
17 Kursbetyg innebär att eleven får betyg i varje kurs istället för, som innan, i varje ämne. En elev kan alltså t.ex. få 
högsta betyg i första kursen i Svenska och underkänt i den andra. 
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det dock vare sig pengar eller tid för, så vi var många lärare som jobbade extra under den här 
tiden med att förstå bedömningskriterierna och samtidigt forma de nya kurserna. I en 
övergångsperiod undervisade vi också i båda systemen, vilket i mitt fall gjorde att jag under 
två års tid hade ett femtontal olika kurser att hålla igång och isär samtidigt. I september 2018 
sänder radions P1 Vetandets värld en serie i tre delar där de undersöker bakgrunden till dagens 
så kritiserade betygssystem och tar oss från 70-talets protester mot betyg genom skolans 
kommunalisering, det fria skolvalet och nya betygssystem. Programseriens titel – Vägen till ett 
betygssystem ingen gillar – avslöjar hur allmänt utbrett missnöjet med dagens betygssystem 
faktiskt är, och det på alla nivåer. Professorer, forskare och betyg- och bedömningsexperter, 
lärare och elever är alla överens om att betygssystemet är obegripligt, orättvist och stressande.  
 
Viktigt att veta i sammanhanget är att skolan i Sverige som tradition är en politisk fråga. I andra 
länder, som t.ex. Finland, är det inte självklart att lärarprofessionen anpassar sig efter politiska 
beslut. Kanske finns det där en naturlig tilltro till att det är pedagogiskt kunniga som är mest 
lämpade att styra skolan?18 Jag upplever att det är vanligt i Sverige att ha en åsikt om skolan, 
om hur den fungerar eller inte fungerar. Oavsett hur stor inblick i det man egentligen har, så 
har gemene svensk ofta en åsikt om skolsystemet, om lärare och elever och om hur det fungerar 
i klassrummen landet över. 
 
Lite historia om praktiskt-estetiska ämnen 
Till de praktiskt-estetiska ämnena räknas i grundskolan slöjd, bild, musik, idrott och 
hemkunskap. Förut kallades de praktiskt-estetiska ämnena för övningsämnen, ett numera 
bortglömt ord. När jag arbetade på högstadiet fanns en gammal måttstock kvar. Vi räknade 
undervisningsskyldighetstimmar (USK) och i just de praktiskt-estetiska ämnena kunde en 
lärare få avsevärt fler undervisningstimmar i veckan jämfört med andra ämneslärare. 
Anledningen sades vara att estetiska ämnen inte kräver lika mycket för- eller efterarbete som 
teoretiska ämnen. Det är sant att vi inte ofta behöver rätta prov eller läsa igenom större 
elevarbeten, men vi har både för- och efterarbete, om än av annan art än de teoretiska ämnena. 
Att förbereda ett klassrum inför en bildlektion i tredimensionellt skapande tar tid, att planera 
givande uppgifter och att plocka undan, ställa skulpturer på tork och notera allt man under 
lektionens gång sett göras i klassrummet tar också tid. För en bildlärare på högstadiet går 
 
18 Finlands skolsystem är intressant att undersöka, de har t.ex. läroplikt – inte skolplikt.  
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lektionerna mer i ett, och det är inte ovanligt med så lite som fem minuters mellanrum. 
Dessvärre finns det rektorer som fortfarande använder USK som måttstock.  
 
Gymnasieskolans två tidigare reformer innehöll ett obligatoriskt estetiskt ämne. I Lgy70 fick 
eleven välja mellan bild eller musik och i Lpf94 fanns ett ämne som hette estetisk verksamhet 
där eleverna kunde få välja mellan musik, bild, dans och teater. Det var en ganska kort kurs 
och alla skolor kunde inte erbjuda alla inriktningar på grund av lärartillgången, men det var en 
rolig kurs att undervisa i och jag upplevde att kursen också uppskattades av eleverna. Många 
elever som annars inte skulle komma i kontakt med estetiska ämnen fick här möjlighet att 
uttrycka sig i annat än tal och skrift, och det var alltid lika roligt när någon plötsligt förstod 
vitsen och tyckte om det.  Just en sådan elev hade antagligen aldrig valt att läsa en estetisk kurs 
frivilligt och på så vis kanske aldrig fått möjligheten att möta och pröva estetiska uttryckssätt.  
 
Att skolan i Sverige är en politisk fråga syns när man ser på de skolreformer som genomförts 
sedan 1971 och jämför med de olika regeringsbildningarna. Nyligen tillsatte regeringen en 
utredning för återinförandet av ämnesbetyg, som ju avskaffades i 1994 års skolreform. 
Regeringen talar dock inte om just återinförande, utan kallar det införande av ämnesbetyg, som 
om det är något nytt – kanske för att det inte ska bli lika tydligt att skolan fungerar som en 
arena för politiska utspel. (SVT Inrikes: Regeringen vill införa ämnesbetyg på gymnasiet, 
2018). En nytillträdd regering i Sverige verkar historiskt sett gärna vilja sätta spår i just 
utbildningsväsendet. Det var en borgerlig regering som beslutade att ta bort estetisk verksamhet 
efter en period av socialdemokratiskt styre och när vi 2014 åter fick en socialdemokratisk 
regering började förslag på återinförande av estetisk verksamhet att tas upp i riksdagen.19  
 
Det har sedan införandet av Gy11 diskuterats huruvida ett obligatoriskt estetiskt ämne bör 
återinföras eller inte i gymnasieskolan. Anledningen till att det plockades bort berodde som jag 
ser det på att man ansåg att svenska skolan behövdes stärkas och att estetiska ämnen då fick 
stryka på foten till förmån för mer teoretiska ämnen. Den liberala utbildningsministern Jan 
Björklund använde i slutet av 1990-talet parollen ”stoppa flumskolan” och beskrev en skola i 
djup kris. (Olsson, 2016). Idén om flumskolan lutade sig bland annat på en föreställning om 
estetiska ämnen som onödiga och inte något som bidrar till kunskapsutveckling hos eleverna. 
 
19 Det bör påpekas att nätverket Nationell estetisk kongress har brunnit för frågan alltsedan det 2010 stod klart att 
det obligatoriska estetiska ämnet skulle avskaffas och har sedan dess varit mycket aktiv i att betona vikten av att 
alla elever erbjuds undervisning i ett estetiskt ämne och har i diverse skrivelser bidragit till förslaget. 
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Som alltid är det svårare att lägga till något än att ta bort det. Det hålrum som estetiska ämnets 
borttagande skapade i poängplanen fylldes naturligtvis snabbt igen med annat, och som jag 
uppfattar det har diskussionen handlat om vad som ska få offras för att estetiska ämnet ska 
återinföras. Och det är såklart ingen som vill skära bort något ämne. Alltså, man har inte velat 
ändra på den rådande poängplanen utan känt sig bakbunden av den.20  
 
Det var också nära att det estetiska programmet skulle ingå i en mer utslätad variant inom 
samhällsprogrammet eller natur, men tack vare mycket motstånd och lobbyverksamhet från 
ledande kulturinstitutioner och konstnärliga skolor i landet gjorde man helt om och gjorde 
istället det estetiska programmet ännu mer estetiskt än innan, med mer betoning på och 
utrymme för de estetiska kurserna. Media och estetikinriktningen kom också till som en femte 
inriktning, något som inte var tänkt från regeringshåll från början. För min del, som lärare i 
flera kurser på estetiska programmet, var min tjänst inte i farozonen efter att det beslutats att 
estetiska programmet skulle få vara kvar. Däremot blev ett stort antal gymnasielärare som 
undervisade i estetisk verksamhet av med sina tjänster i och med Gy11. Musiklärare, bildlärare, 
lärare i teater och dans. Samtidigt förlorade alla elever som inte går estetiska program 
möjligheten att upptäcka estetiska uttryckssätt och möta den estetiska kunskapen, vilket i 
grunden borde vara en demokratisk fråga, tycker jag. De som förespråkade borttagandet av 
estetisk verksamhet hävdade att de som vill läsa estetiska kurser kan välja till det som 
individuellt val, men i ett system där fördjupningskurser i teoretiska ämnen ger extra 
meritpoäng är det inte längre frågan om valfrihet.21 Ingen elev får ju välja om hen vill läsa till 
exempel matematik, svenska eller engelska eftersom vi anser det vara nödvändiga ämnen. Att 
estetisk verksamhet togs bort från den obligatoriska undervisningen blir en symbolhandling 
som visar att estetiska ämnen och estetisk kunskap är något onödigt som inte alla behöver lära 




20 Den svenska gymnasieskolans poängplan är satt till 2500p. De flesta kurser omfattar 100p, några enstaka endast 
50p. Som elev kan du utöka din studieplan till max 2700p, och på så vis läsa extra kurser som du behöver för vidare 
studier. Varje poäng motsvarar ungefär en timmes studier, och det finns regleringar för hur stor del av skolgången 
som ska vara lärarledd undervisning (2180tim av 2500p).  
21 Att en kurs ger meritpoäng betyder att vissa kurser utöver att ge de poäng du får i betyg också ger extra poäng, 
som läggs till ditt sammantagna betyg. Meritpoängen ger en fördel i konkurrensen om utbildningsplatser på 
universitet och högskola.  
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Bolognaprocessens inflytande över konstutbildningar  
I samband med att EU ville samordna högre utbildning i Europa startades ett projekt 1998, med 
syfte att göra utbildningar och examinationer jämförbara så att lärare och studenter lättare kan 
röra sig över Europa. Projektet fick namnet Bolognaprocessen eftersom det första viktiga mötet 
1999 hölls i den italienska universitetsstaden Bologna. Processen innebär en rejäl omformning 
av den nationella högre utbildningen och bygger på frivilligt samarbete. För närvarande ingår 
47 länder i Bolognaprocessen.   
 
Eftersom Bolognaprocessen förändrat de högre studierna, och pågått under samma tidsperiod 
som politiker i Sverige ville reformera gymnasieskolan är det inte långsökt att tänka sig att 
gymnasieskolan också påverkats av Bologna. Ett centralt begrepp inom Bolognaprocessen är 
lärandemål; en beskrivning av vad studenter förväntas kunna, förstå och kunna göra efter en 
kurs. 22  Motsvarigheten i svenska gymnasieskolan är närmast betygskriterierna eller 
kunskapskraven.  
 
Samtidigt har bildlärarutbildningen i Sverige också avsevärt förändrats, om man ser till de 
praktiska konstnärliga delarnas storlek. När jag gick på Konstfack 2000 – 2003, var vi den sista 
kullen i det gamla systemet. Vi hade långa sammanhängande perioder med praktisk konstnärlig 
undervisning i grafik, måleri, teckning, skulptur samt fotografi, film, multimedia och design. I 
tillägg läste vi konsthistoria, pedagogik, didaktik och praktiserade på högstadium och 
gymnasieskola under alla tre åren, i sammanlagt 20 veckor. Vårt tredje och sista år ägnade vi 
mycket stor del åt vår valda fördjupning; konst, design eller media. Sedan dess har mycket hänt 
på bildlärarutbildningen, den har blivit femårig men framförallt har jag förstått på de VFU-
studenter jag numera tar emot att de saknar ordentlig undervisning inom det område de 
förväntas undervisa praktiskt i, alltså bildämnet.23 De färdigutbildade bildlärarna känner sig i 
vissa fall oförberedda rent praktiskt, om de inte har fått med sig denna nödvändiga 
ämneskunskap från annat håll, via konstskolor eller andra förberedande konstnärliga 
utbildningar.  Jag tycker att det är märkligt att de olika konstnärliga teknikerna inom bildämnet 
kommit att reduceras till något mindre viktigt. Självklart behöver studenterna lära sig att föra 
 
22 Begreppet lärandemål är sedan 2004 det ord vi i Sverige använder för det engelska intended learning outcomes. Ibland 
används också begreppet förväntade studieresultat parallellt med lärandemål. På norska har man använt det 
omdiskuterade begreppet læringsutbytte, som onekligen är tolkbart.  
23 VFU står för verksamhetsförlagd utbildning och är ett viktigt praktiskt moment i all lärarutbildning. 
Lärarstudenten praktiserar då under ett antal veckor på en skola och själv undervisar. 
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samtal om konst och bilder och det är en viktig ingrediens i bildundervisningen, men det borde 
vara självklart enligt mig att de praktiska momenten och att göra konst måste ges stort utrymme 
i en bildlärarutbildning. Varför måste det vara antingen eller?  
 
På vissa arbetsplatser tänker man sig värdegrundsarbete och ideologiska tankar som något man 
utbildar sin personal i och så kan det bockas av på checklistan och rapporteras vidare till 
överordnad och man kan visa att alla har fått jämställdhetsutbildning och är informerade om 
värdegrundsfrågor. Andra inser det långsiktiga i arbetet och på sådana ställen förs istället 
ständiga samtal, vilket sätter spår i verksamheten, varje dag. På en sådan skola förändras 
undervisningen och hur man bemöter varandra, där gör de jämställdhetsarbete. Att tycka att 
vissa saker är viktiga att föra in i undervisningen är inte samma sak som att tycka att allt som 
var där innan borde tas bort till förmån för de nya tankarna. Jag tror att om svenska skolan hade 
varit mer tydligt pedagogiskt styrd, hade vi kanske inte behövt gå ett steg fram och ett bak 
beroende på politiska beslut utan istället kunnat arbeta framåt i samtal mellan elever, lärare, 
forskare och experter inom pedagogik.  
 
Kulturteoretikern och feministen Sara Ahmed menar att en organisation inte nödvändigtvis gör 
något för att följa alla de policydokument som upprättas i mångfaldens namn. Att bara ha en 
policy är inte nog, att följa det kräver åtagande (Ahmed, 2017, s. 109ff.). Det går inte heller att 
stänga av och på så viktiga saker som jämställdhetsarbete. Det måste istället genomsyra hela 
livet, både hemma och på jobbet, och rädslan för att förstöra stämningen genom att synliggöra 
destruktiva strukturer får inte ta överhanden. På så vis är det personliga politiskt. Själv avsade 
sig Ahmed sin professur på Goldsmiths University i London efter att hon upptäckt 
institutionaliserad sexism som universitetet inte tog på allvar. Och resten är historia.24 
 
När du blir feminist upptäcker du detta mycket snart: det som du vill göra slut på 
existerar inte för vissa. (Ahmed, 2017, s.16)  
 
När genusperspektiv och kritisk kulturteori började uppmärksammas borde det ha fått utgöra 
ett välkommet och självklart tillskott i skolan och i den konstnärliga utbildningen. Men i många 
 
24 Hösten 2017 startade #metoo-upproret på allvar i och med att skådespelaren Alyssa Milano uppmanade alla som 
någon gång blivit sexuellt ofredade att skriva ”metoo” i hennes tweet. Rörelsen startades egentligen redan 2006 av 
aktivisten Tarana Burke, men fick först 2017 riktigt stor allmän och global spridning. Metoorörelsen har resulterat i 
att synen på och lagstiftningen mot sexuellt ofredande och våldtäkt har förändrats.  
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fall verkar det ha ersatt stora delar av utbildningen istället för att genomsyra den. Min egen 
analys av svensk politik – och då i förlängningen också den konstnärliga utbildningens 
utveckling – är att den har svårt för en balanserad åsikt och att lita på att professionen kan ta 
till sig av nya rön utan att för den skull vända upp och ner på hela systemet och kasta ut vitala 
organ. Det gynnar inte utbildningen och framförallt gynnar det inte idén om att vi ska motverka 
destruktiva stereotyper i den visuella konsten, vilket ju ändå måste vara värt att kämpa för. Lika 
viktig som layout och komposition är det såklart i bildämnet att reflektera över hur människor 
framställs i bilder, serier och filmer. Men om det är det enda man ska göra och så att säga vid 
sidan om själva skapandet, tar det dels mycket tid från det praktiska skapande och estetiska 
ställningstagande som varje konstnär ändå tampas med i sitt dagliga arbete, och dels riskerar 
det att få motsatt effekt, alltså att man känner sig påtvingad en massa teori när man bara vill 
skapa. Risken är då att man inte heller ser vitsen med normbrytande teorier och att det inom 
konstvärlden istället blir en motreaktion där man skriker att konsten måste få vara fri och 
beskyller jämställdhetsarbetet för att både skapa dålig stämning och begränsa konsten. De 
viktiga tankarna och teorierna om representation måste få en naturlig plats i, inte istället för, 
det konstnärliga skapandet.  
 
Var är vi nu? 
För tillfället väljer många elever bort estetiska ämnen som individuellt val, till förmån för andra 
ämnen som ger meritvärdespoäng. Det var en väntad effekt av systemet i kombination med 
vissa politiska uttalanden i media som betonade vikten av vissa ämnen framför andra. Hur som 
helst. Den nuvarande regeringen valde att gå vidare med förslaget att göra estetämnena 
obligatoriska igen. Gymnasie- och kunskapslyftsminister Anna Ekström berättar i februari 
2019 följande för Kulturnyheterna i SVT: 
 
Bedömningen är att de estetiska ämnena är viktiga för elevernas utveckling och också 
viktiga för elevernas möjligheter att inte bara försörja sig utan också leva ett fullt liv 
som vuxna.  
Regeringen anser enligt Kulturnyheterna att de estetiska ämnena fyller en funktion, att öka 
elevernas kreativitet och ge ökad förståelse för t.ex. källkritik. Ekström fortsätter: 
 
 33 
Det kan till exempel bidra till en fördjupad kunskap om hur en bild blir till. Vilka 
möjligheter det finns att manipulera bilder eller texter för den delen. 
De estetiska ämnena är både breda och djupa, och jag tror att människor behöver ha 
med sig ut i livet att inte bara matte, svenska, engelska och yrkesämnen – utan också 
estetiska ämnen – kan bidra till kreativitet och en fördjupad förståelse. (SVT Kultur: 
Regeringen vill göra estetiska ämnen obligatoriska igen, 2019) 
Samtidigt som jag är glad över att förslaget tas upp till eventuell omröstning, kan jag inte låta 
bli att irriteras över uttalanden av den här typen. Det är som om estetisk kunskap och kanske i 
synnerhet bildämnets vara eller inte vara har kommit att handla endast om hur vi ska lära elever 
att värja sig mot manipulerade bilder. Det var något vi fick lära oss i högstadiet minns jag, och 
då, 1987, var det måhända befogat att utbilda elever i bildkunskap av den typen för att kunna 
förstå den rådande samhällsreklamen. Jag visste inte ens vad bildmanipulation var på den tiden. 
Men jag önskar så att diskussionen om konsterna; om teater, dans, musik och visuell konst inte 
behövde föras på en så oförskämt låg nivå. Det Ekström säger i det sista citatet är förvisso 
kanske det hon främst menar, att estetiska ämnen bidrar till ökad förståelse och på så sätt ökad 
kunskap. Jag hoppas att det är så hon menar. Oavsett hur hon menar, tolkar jag andemeningen 
i de tre uttalandena i artikeln om estetiska ämnen som att: 
 
1. Estetiska ämnen är, trots att de är både breda och djupa och bidrar till kreativitet och 
ökad förståelse, underordnade andra ämnen i vårt samhälle. 
2. Det är förvisso nyttigt att kunna avslöja bildmanipulation för att vara källkritiska.  
3. Det är inget man kan jobba med. 
 
* * * 
 
Förslaget om att återinföra estetiska ämnen som obligatoriskt i gymnasieskolan 
röstades ner. I juni 2019 läser jag med anledning av detta följande uttalande av Erik 




I ett läge där vi redan ser stora kvalitetsbrister i gymnasiet är det snarare fokus på de 
kunskaper man måste ha med sig för att ta sig in på arbetsmarknaden. Då är det 
(estetiska ämnen) en tveksam prioritering. 
 
Återigen förundras jag över kunskapssynen hos en utbildningspolitiker. Vilka kunskaper är det 
egentligen han tror efterfrågas på den svenska arbetsmarknaden? 25  
 
Jag har uppmärksammat att det inte bara är esteter som är kritiska mot det rådande 
betygssystemet. Från lärarkåren i allmänhet kritiseras kriterierna för att inte lyckas ringa in det 
som faktiskt bör bedömas i respektive ämne. Matematiklärare, svensklärare, idrottslärare och 
historielärare har alla uttryckt sitt missnöje när jag har frågat hur de ser på saken. Under en 
estetisk kongress 2016, alltså fem år efter införandet av gymnasiereformen, poängterade 
pedagogikprofessor Ingrid Carlgren att vi som lärare inte bör planera vår undervisning efter 
kriterierna, eller kunskapskraven som de kallas, utan istället efter det centrala innehållet i 
respektive kurs. Jag minns hur hon betonade att vi inte får förväxla tecken på kunskap med 
själva kunskapen och att hon som exempel tog vitsippan som ingen av oss skulle komma på att 
förväxla med själva våren trots att den är ett älskat vårtecken.26 Samma höst formulerade 
Carlgren denna baklängespedagogik i en debattartikel (Undervisning och läroplanernas 
janusansikte, 2016): 
 
Kriterierna för att bedöma elevernas kunskaper, formulerade som kunskapskrav, har 
alltmer kommit att betraktas som de kunskaper eleverna ska lära sig.  
 
Idéhistorikern Nils Runeby beskriver något liknande i det han kallar bildning och halvbildning. 
Han skriver att medan den bildade tänker efter och bemödar sig om att använda lämpliga 
begrepp samlar den halvbildade »endast skummet, som flyter upp på sakernas yta«. Han skriver 
också att bildningen vill vara medan halvbildningen strävar efter att synas, och »vänder sig 
såsom flöjeln och är full av anspråk och kan vara krypande på samma gång som den är oblyg.«  
(Runeby, 1995, s.70). Kan man säga att det bedömningskriterierna resulterar i är att vi blir 
upptagna av det som syns och som ligger på ytan? Vi blandar kanske som lärare också ihop 
 
25 Jag återkommer till Bengtzboe och arbetsmarknadens kunskapsefterfrågan i kapitel 4. 
26 Carlgren var 2016 professor i pedagogik vid Stockholms universitet. Föredraget hon höll på estetkongressen hette 
Kunskapssyn, kunskapsbegrepp?.  
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tecken på kunskap med verklig kunskap och förtrogenhet och stirrar oss blinda på det som går 
att mäta enkelt och synliggöra i diagram medan vi missar det väsentliga, själva kärnan i 
kunskapen och lärandet? Nussbaum skriver såhär om saker som är svårare att kategorisera eller 
mäta:  
 
Genom att reducera exempelvis musik och vänskap till en fråga om effektivitet 
misslyckas jag med att på rätt sätt uppmärksamma vad de är i sig själva. (Nussbaum, 
1995, s.48)  
 
* * * 
 
Jag kan i nuläget inte minnas någon som jag har berättat om min frågeställning för, som inte 
själv har reagerat och reflekterat över hur lite utrymme och respekt som lämnas åt den praktiska 
kunskapen och åt lärares professionella förmåga att bedöma och värdera. Vad är det då som 
gör att skolan inte får vara i fred från alla måttstockar? Är det vår tidsanda där ekonomi och 
logistik tillåtits styra språket och våra värderingar om vad som är väsentligt i livet och i 
samhället? Det är tydligt att det är ett samhällsproblem, och det känns inte långsökt att anta att 
denna anda tillåtits påverka även vår kunskapssyn. Som den danske filosofen Steen 
Wackerhausen så målande uttryckt saken är det ingen som riktigt vet hur den blöta okända 
katten smitit in, antagligen genom bakdörren. Ändå låter vi katten styra hur vi inrättar vårt hem, 
vårt samhälle. Vi lyder dess minsta vink trots att både forskning och vårt eget omdöme säger 
något annat. 27 
 
Det omätbara blir självklart ett problem om man förespråkar statistik och logistiska begrepp. 
Filosofen Jonna Bornemark kom i augusti 2018 ut med en uppmärksammad bok i ämnet och i 
svenska tidningar och radioprogram har det allt oftare diskuterats hur idiotiskt det blir att allt 
ska mätas.28 Ändå fortsätter denna åskådning att genomsyra arbetsplatser och skolor landet 
över. Den oinbjudna katten har kommit för att stanna.  
 
27 Tack Steen Wackerhausen för bilden med New Public Management som en oinbjuden katt. Wackerhausen är 
professor i filosofi på Aarhus universitet i Danmark. 
28 Bornemarks bok heter Det omätbaras renässans: En uppgörelse med pedanternas världsherravälde. 
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I den svenska gymnasieskolan är det nu bara idrottsämnet bland de estetisk-praktiska ämnena 
som är obligatoriskt, men ämnen som teater, pedagogiskt drama, bild, musik, foto etc. räknas 
alla till praktisk-estetiska ämnen. Och ja just det, förslag om återinförande av betyg i ordning 
och uppförande, som avskaffades i samband med att den nya gymnasieskolan bildades, 
diskuteras återigen och nu på något större allvar i riksdagen.  
 
Debatten om skolan förs mest högljutt utanför skolan. På så vis störs elever och lärare ideligen 
av åsikter som sprids i media och av människor utan pedagogisk utbildning eller erfarenhet. 
Nytillträdda akademiledamoten och filosofen Åsa Wikforss (2019) kritiserar till exempel 
skolan i sin aktuella bok Alternativa fakta, utan att vare sig vara insatt eller utbildad inom 
området – eller ens särskilt källkritisk om man får tro kritiker – och bidrar på så vis ironiskt 
nog själv till spridandet av alternativa fakta (Hultén, 2020). Att hennes bok planeras att delas 
ut till drygt hundratusen gymnasieelever gör också att just hennes kunskapssyn och negativa 
åsikter om skolan riskerar att få mycket stor spridning.  
 
Bara under de senaste dagarna har jag läst två olika artiklar där artikelförfattaren har liten eller 
ingen egentlig kunskap i skolfrågor men som ändå inte hindrar dem från att komma med ganska 
omvälvande förslag på hur skolan bör förändras. I en kolumn i Svenska Dagbladet skriver 
författaren och civilekonomen Erik Zsiga att alla med någon form av erfarenhet och kunskap 
(dock inte pedagogisk) borde komma in och jobba i skolan för att på så vis bidra till ökad 
professionalisering av skolan (!). Han tar tillbaka sina tidigare uttalanden om att det är 
eftersträvansvärt att alla som undervisar i skolan ska vara pedagogiskt utbildade och att lärare 
i större utsträckning ska få syssla med undervisning och mindre administration (något som 
blivit en följd av betygsreformen) och menar att mötet med sin pappas gymnasielärarkollegor 
fick honom att inse att »Nu måste dagens lärarkår snabbt få en injektion av energi och 
intellektuellt utbyte« (Zsiga, 2019). Han vill föra in beprövade erfarenheter i skolan, vitalisera 
lärarkåren och få en mer verklighetsförankrad undervisning. Problemet är bara att han i samma 
andetag säger att pedagogik som ämne och didaktik (hur man lär sig och lär ut) inte är 
verklighetsförankrat eller ens ett eget ämne. Han menar att alla bör ta ansvar för att skolan ska 
hålla måttet. Så de erfarenheter Zsiga efterfrågar, och många andra med honom, är erfarenheter 
som kommer utifrån skolans värld. Alltså inte just erfarenheter från pedagogiskt verksamma 
lärare eller elever, vars erfarenheter av verksamheten man kan tycka vore högst intressanta i 
sammanhanget. Men det är alltså andras beprövade erfarenheter, de som kommer från ’världen 
utanför skolan’ som är värda något. Att skrika efter fler medicinskt okunniga till vården skulle 
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vara otänkbart, så varför kan en seriös debattör på allvar hävda att det skolan behöver är mindre 
pedagogik? Jag är mycket tveksam till att det är det skolan behöver.  
 
Sverigedemokraten Richard Jomshof föreslår i ett debattinlägg i SvD bland annat statliga 
internat för problematiska elever, skoluniform, införande av ’den normskapande skolan’ och 
ökade befogenheter för lärare och rektorer. Det i det här sammanhanget intressantaste förslaget 
är att ’återetablera kunskapsfokus’ i skolan. Som om det inte är det skolan redan sysslat med 
och fortfarande sysslar med i allra högsta grad? Men som sagt, skolan är av tradition i Sverige 
en politisk, och inte pedagogisk fråga. 
 
Skolan behöver få ett tydligare fokus på kunskap, yrkesförberedande lärande och 
fostran för att på sikt kunna mildra följderna av Sveriges kris när det gäller 
samhällssplittring, segregation och bidragsberoende. (…) Skolan ska i högre grad än 
i dag präglas av klassisk pedagogik och fokusera på att ge eleverna kunskaper i 
kärnämnena. Faktakunskap skapar en gemensam grund för sådan problematiserande 
pedagogik som den moderna skolan i högre grad fokuserat på ensamt. (Jomshof, 2019) 
 
En anledning till att den svenska skolan har kommit att bli något som vem som helst kan uttala 
sig kan vara att frågor som rör utbildning och kunskapssyn i grunden handlar om värderingar, 
och värderingar och etiska frågor är sådant som rör, och upprör, alla. En annan anledning kan 
vara att pedagogik som vetenskaplig disciplin, historiskt sett, inte är helt tydlig. Fram till och 
med 1800-talet ingick pedagogik i ämnet filosofi men under 1900-talet kategoriserades den 
istället under psykologin, mycket på grund av på ett ökat intresse för psykologi och 
beteendevetenskap. Pedagogik har så att säga tillhört olika ämnen beroende på hur man har sett 
på skolans och lärarens roll och kanske framförallt beroende på hur man har sett på kunskap 
genom åren. Pedagogik är fortfarande ett svårdefinierat område, dels i och med att 
undervisningskonsten gränsar till flera ämnen, och dels eftersom dessutom undervisningen ju 
innehåller ett stoff som varierar efter det ämne man undervisar i. Alla lärare läser ju också 
didaktik, och ämnesdidaktik. Didaktik handlar om läroplaner och relationen elev – lärare, 
medan ämnesdidaktik handlar om hur du undervisar i just ditt ämne på bästa sätt. Hur 
matematik bäst lärs ut skiljer sig antagligen något från hur man på bästa sätt lär ut musik eller 
spanska. På så vis färgas varje ämne av sin egen terminologi och sitt eget universitetsämne, så 
att säga.  
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Min förhoppning 
Jag vill att den praktiska estetiska kunskapen ska uppmärksammas och värdesättas för vad den 
verkligen är. Att öka ett praktiskt ämnes status genom att teoretisera det är inte något jag tror 
på. Ingen skulle komma på tanken att försöka beskriva vad humor är genom att förklara, bena 
upp, systematisera och visa upp alla delarna i ett bra skämt i tabellform. Det humoristiska är så 
mycket mer än orden eller beståndsdelarna, det är lek med ord, tonfall, gestikulering, mimik 
och inte minst tajming. För att förklara vad humor är måste du uppleva det tills du känner igen 
det. Och humorn är ofta det som uppstår i mellanrummet mellan beståndsdelarna. På samma 
sätt upplever jag att det är med konst, musik, film, teater och dans. Martha Nussbaum har i sina 
essäer om etik och politik uttryckt det såhär: 
 
Generella och/eller universella regler som betraktas som normativa för omdömet 
misslyckas (på så sätt) i kraft av själva sin natur att leva upp till den utmaning som det 
praktiska valet utgör. 
(…) det finns ingen generell beskrivning av en procedur variegenom (sic) man kan 
finna det. Och om det skulle råka finnas en sådan så är den ungefär lika användbar 
som en handbok i humor, och potentiellt lika vilseledande. (Nussbaum, 1995, s. 71)  
 
Jag hoppas kunna visa på att den estetiska kunskapen har en egen logik med teori och praktik 
inflätade i varandra. Och att det måste få vara så, att något viktigt annars går förlorat. Jag inser 
att det här antagligen inte är specifikt för just den estetiska kunskapen, utan kanske för all 
kunskap och allt lärande, men mitt fokus är det estetiska fältet. 
 
Min tes är att estetisk kunskap och den praktiska kunskap som estetiskt skickliga elever 
uppvisar är mycket värdefull kunskap. Inte bara inom det estetiska området utan i samhället 
och livet i stort. Den låter sig inte heller så lätt mätas och vägas. Det finns dock en 
överhängande risk att jag själv misslyckas med att få fram vad den estetiska kunskapen 









Processens betydelse för en estet 
Eleverna nämner redan i vårt första samtal de begrepp vi sedan fortsatte diskutera i resterande 
samtal. De olika delarna flätades i samtalen ofta tätt samman och är svåra att helt urskilja från 
varandra. Processen omfamnar till exempel i stort sett alla delar, ja resten av det samtalen kom 
att handla om. Jag försöker i det här kapitlet att både göra elevernas tankegångar rättvisa och 
samtidigt ge läsaren en mer strukturerad läsupplevelse. Eftersom vi återkom till samma teman 
samtal efter samtal har jag valt att strunta i kronologin. För att se vilket samtal i ordningen 
elevcitaten kommer ifrån hänvisas till fotnoterna. 
 
Går det snett med arbetet finns alltid processen att titta på 
Jag förvånas över hur snabbt vi kommer till kärnfrågor och viktiga begrepp. Bara minuter in i 
vårt första samtal diskuterar alla tre engagerat processens betydelse i estetiska ämnen och hur 
central den är för att kunna bedöma ett estetiskt arbete och en elevs kunskap i ämnet. 
 
Jag tar mest generellt vad X och Y brukar tala om. X och Y som vi har haft flest gånger. 
De säger alltid att vi blir bedömda på vårt slutarbete, med det är bara en del. De tittar 
också på hur vi jobbar under processen. Går det snett med arbetet finns alltid 
processen att titta på. Det har alla våra lärare sagt, men X och Y har varit extra noga 
med det. Processen är mer viktig än slutarbetet.29 
 
 
29 Citat från gymnasieelev, samtal 1, (5 mars 2019) 
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Jag känner igen det från egna konstskolestudier, lärarnas frågor om hur jag hade tänkt och vad 
jag ville. Ibland kändes det obekvämt att utgå från mina egna idéer och tankar om det jag 
gjorde. Ibland vill man ju bara ’göra rätt’ så att säga. Snart förstod jag att det inom konsten inte 
finns rätt och fel utan bara olika sätt att göra saker på, och att det är de olika övervägandena 
och estetiska besluten som i kombination med min intention och önskan om att berätta eller 
förmedla något som avgör verkets kvalitet eller vad man ska kalla det. 
 
En elev berättar att tillvägagångssättet, själva vägen från A till B, är viktig i de estetiska 
ämnena. Tillsammans är de överens om att det är så även i matematik. Problemlösning och 
process upplever de vara centralt i samtliga estetiska ämnen (och matematik), medan de 
upplever att de i de teoretiska ämnena oftast får sina kunskaper kontrollerade genom prov. 
Lärarna i de teoretiska ämnena betonar inte heller vikten av processen lika tydligt som 
estetlärarna gör. Gymnasiearbetet, som är elevernas stora avslutande estetiska projekt, måste 
innehålla en fortlöpande processbeskrivning och det är flera som har vana att föra loggbok där 
de beskriver sin process för sig själv och för sin lärare. Utvärdering som en fortlöpande del 
under processen är också viktig, menar särskilt de elever som sysslar med film.  
 
Ja för de var ju inte med…min grupp var inne i stan, de kunde ju inte åka med oss och 
titta på vad vi gjorde.30 
 
Lärarna kan omöjligen följa med alla sina elever till olika inspelningsplatser, och då utgör den 
egna berättelsen, processbeskrivningen och utvärderingen en stor del av underlaget till 
bedömningen. Även om den färdiga produkten – i det här fallet filmen – brukar finnas kvar för 
läraren att ta del av och titta på, säger den inte alltid så mycket om arbetet bakom och sällan 
något om elevens individuella del i det gemensamma projektet. Eleverna berättar att lärarna i 
de estetiska ämnena balanserar slutprodukten mot processen, att de väger in båda de delarna. 
Eftersom processen inte alltid är synlig eller tillgänglig för läraren spelar elevens egen 
beskrivning av processen och utvärderingen stor roll för en rättvis bedömning.  
 
Utvärdering är också ett bra sätt att visa vad man har lärt sig på vägen. Och det är 
det de gillar. Som t.ex. vår timelapse var ju ett stort fiasko, vi tog ju 6000 bilder och 
4000 av dem försvann, så det var ju ganska jobbigt men på ett sätt så var det.vi lärde 
 
30 Citat från gymnasieelev, samtal 1, (5 mars 2019) 
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oss av det misstaget och det var det de ville också, de sa att det är en bra läxa att lära 
sig…så jag tror att ju mer misstag man gör desto mera…alltså det kan vara en poäng 
för man lär sig ganska mycket av dem.3132 
 
Jag funderar själv över processens betydelse för betygsättningen, och är medveten om att jag 
bedömer en elevs slutprodukt mycket hårdare om jag inte fått ta del av processen. Processarbete 
inom konst handlar för mig om att fatta en mängd olika beslut, som till störst del fattas utifrån 
estetiska, etiska och konstnärliga överväganden och dessa beslut utgör ett självklart 
betygsunderlag.33 En av eleverna beskriver hur lärare balanserar process och resultat i sin 
bedömning: 
 
(…) det känns som att både resultatet kan väga upp processen om man inte tänkt 
tillräckligt mycket på processen, och att processen kan väga upp resultatet, om man 
kanske inte lyckats bli klar i tid eller något sånt där.34 
 
Jag frågar eleverna om de tror att de bedöms hårdare om de inte berättar eller visar sin process 
för läraren.  
 
Jag tror faktiskt det. Min hårddisk kraschade under gymnasiearbetet och det har jag 
berättat i min processtext. Vissa scener i min fem-minuters-film är snabbt klippta och 
man känner att det… det känns som att det saknas en bild. Då är det några bilder som 
har försvunnit när min hårddisk kraschade så då har jag valt att berätta det i 
processtexten och då får de ju liksom … ja då fattar de varför det är så, men om jag 
inte hade berättat det då hade de kanske inte förstått och kanske trott att det beror på 
lathet, eller nåt sånt.35 
 
 
31 En timelapse är en video som består av ett visst antal stillbilder per sekund/minut etc. Timelapse används ofta för 
att visa ett längre förlopp på kort tid. Kameran ställs in på att ta exempelvis en bild var tredje sekund i tjugo minuter 
och sedan sätts bilderna samman till en rörlig film. 
32 Citat från gymnasieelev, samtal 1, (5 mars 2019).  
33 Självklart kan andra överväganden än de estetiska, till exempel ekonomi och tid, spela stor roll för vilken väg den 
konstnärliga processen tar. 
34 Citat från gymnasieelev, samtal 1, (5 mars 2019) 
35 Citat från gymnasieelev, samtal 1, (5 mars 2019) 
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Ett viktigt inslag i estetiska ämnen är att möjliggöra elevens egen konstnärliga skapande. Om 
man som lärare till exempel visar många olika konstnärers verk och arbetssätt kan eleverna öka 
sin förståelse för möjliga konstnärliga processer och kanske kan eleven på så vis sätta ord på, 
vara stolt över och förfina sin egen konstnärliga process. I samhället i stort har den konstnärliga 
processen ofta omgärdats av mystik, kanske eftersom den inte låter sig systematiseras så lätt, 
och kanske för att konstnärens skapande ansetts vara en ingivelse, ren inspiration byggd på 
begåvning och inte på kunskap, enträget arbete, erfarenhet eller yrkesskicklighet. Den här idén 
hör tätt ihop med idén om konstnären som geni – en föråldrad idé som fortfarande antagligen 
påverkar hur vi ser på konst och lärande, något som jag återkommer till längre fram.  
 
Man blir ju tajtare när man delar samma intresse 
Hur mycket en elev vill och försöker under lektionerna är något vi diskuterar. De elever jag 
samtalar med går i olika konstellationer beroende på vilka ämnen de läser. Alltså de läser sina 
gymnasiegemensamma ämnen i en (större) klass med elever blandat från de olika 
inriktningarna och sina estetiska ämnen i mindre grupper i respektive inriktning. En av eleverna 
berättar att det verkar spela roll för lärares bedömning i estetiska ämnen vilket ’driv’ eleven 
har.  
 
X. man blir inte bedömd på sin drivkraft trots allt 
Y: ja eller blir man det? Eller hur funkar det? 
X: Ibland känns det som att du blir det, ibland när man försöker så mycket, ibland 
blir det flopp, ibland blir det bra 
Y: Men jag tycker att det skiljer lite mellan det estetiska och det teoretiska…Om 
jag suger på att skriva texter och lämnar in en jättedålig text, även om jag lagt, 
alltså jag satt fyra helger i rad, då får jag fortfarande dåligt betyg på det, men om 
jag inte kan rita liksom. Men man har sett på lektionerna och jag har skrivit i 
mina utvärderingar att jag har försökt med det här och det här och det här…då är 
det lite lättare att sätta ett bra betyg på det. 
Z: Ja det där är jättekonstigt…jag är urusel på att rita, jag fick C i bild 
X: Som jag då 
Z: men du är ju bra å att rita…jämfört med mig…jag kan rita streckgubbar, det är 
det bästa jag kan36 
 
36 Citat från samtal mellan tre gymnasieelever, i samtal 1, (5 mars 2019) 
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Ett stort eget engagemang och att en elev kämpar för att få ett visst resultat kan kanske väga 
upp ett sämre slutresultat? Jag tänker på det här när jag går från frukostsamtalet. Hur gör jag 
egentligen? Bedömer jag elevens egna driv? Är det naturligt att det blir så och är det verkligen 
professionellt? Kan jag ge en elev ett högre betyg än hon är värd för att hon visar vilja och 
beskriver sin egen process väl? Eller är viljan tvärtom en viktig ingrediens i mitt ämne och i 
den konstnärliga processen? En elev som vill något och har en egen drivkraft tenderar ju också 
att producera mer än en elev utan framåtanda. Ju mer som skapas, skissas, testas och görs desto 
tydligare blir framåtrörelsen, utvecklingen och processen. Kanske är det inte alls fel att 
värdesätta elevens driv?  
 
Jag funderar på motsatsen istället och kommer att tänka på en elev som saknade driv i just mitt 
ämne, eller kanske rättare i den aktuella uppgiften. Hen hade fantastiska färdigheter i visuellt 
gestaltande och visade gång på gång skicklighet i praktiskt taget alla bildämnets delar. 
Problemet var att eleven hastade sig igenom mina uppgifter och inte verkade ett dugg 
entusiastisk utan mest skyndade sig för att färdigställa dem med så minimal ansträngning som 
möjligt. Till en början blev jag irriterad men förstod efter ett tag att det berodde på att eleven 
hade gott om egna konstnärliga sidoprojekt som hen föredrog att lägga sin tid och omsorg på.  
 
I just det här fallet lade jag så småningom ner försöken att skapa entusiasm över min bilduppgift 
och började istället intressera mig för det egna konstprojekt eleven arbetade med. Genom att 
ställa frågor och be att få ta del av processen kunde jag hämta massor av bedömningsunderlag 
och göra en rättvis bedömning i min kurs. Elevens sätt att lösa min uppgift snabbast möjligt 
berodde antagligen bara på att konstprojektet upptog all tid och energi. En sällan skådad 
passion för visuellt skapande och eget berättande som jag som bildlärare borde glädjas, inte 
irriteras, över. Praktiskt taget allt den här eleven slarvat sig igenom höll trots allt mycket hög 
konstnärlig kvalitet. Dessutom hade jag ett växande konstprojekt att ta del av och bedöma. 
Finns det i läraryrket en inneboende stränghet, en idé om att straffa vissa beteenden med ett 
sämre betyg? Är det något annat än elevens lärande som är viktigt? Kan det vara så att jag stör 
mig på elevers uppförande och attityder och att det påverkar min bedömning trots att det inte 





Ibland känner jag att det finns ett slags uppförande inbakat i våra betyg. Vad gott uppförande 
är kan diskuteras, men jag tror att de flesta lärare blir irriterade över elever som lägger ner en 
bråkdel av den tid man hade tänkt en uppgift skulle ta i anspråk. Ännu mer irriterande är det 
såklart när elevens arbete ändå visar sig vara konstnärligt fenomenalt.  
Under våra samtal kommer det fram hur lärarna är och hur eleverna upplever att de själva är 
eller förväntas vara under lektionerna. De talar om att vara aktiva och att synas och ta plats på 
lektionerna för att få högre betyg. Alla är inte lika bekväma med det. En av eleverna nämner 
att elevens drivkraft i ett estetiskt ämne oftast visar sig genom själva arbetet, till exempel syns 
det i manus eller färdig film.  
 
Men under estetlektionerna är det inte så att du ska vara jätteaktiv under lektionerna 
utan det är mer ditt driv i arbetet. (…) 
Jag känner ju att…speciellt nu på engelskan så känns det som att du måste vara aktiv 
på lektionen också, du måste delta i klasskonversationer och sånt.37 
 
Jag frågar om de anser att mer blyga elever får chans att ta plats inom estetiska ämnen? 
 
Z: På ett sätt är det ju att vi får mer utrymme eftersom vi är en mindre grupp och 
att…här känns det på ett sätt som att alla stöttar en…inom film…och ni kanske har 
så inom bild 
Y: Ja man blir ju tajtare när man delar samma intresse tänker jag 
Z+X: ja precis 
Y: och kan man vara bekväm i en grupp då vågar man ju gå fram mycket mer 
X: Man kan också hamna i en grupp där de försöker att behandla alla lika, försöker 
få med alla, pusha alla…alltså alla gör ju sitt jobb och vissa kanske är lite blyga men 
man försöker ändå hålla ett bra samarbete med alla.38 
 
Processen fyller också funktionen av att tydliggöra intentioner, något som är naturligt att prata 
om i konstnärligt arbete. För att kunna avgöra kvaliteten på ett konstnärligt verk brukar 
intention och verk ses sida vid sida. Processen ger då lärare/åskådaren/åhöraren en inblick i 
verket och kan avgöra huruvida verket lyckas med intentionen eller inte. Intentionen eller 
 
37 Citat från gymnasieelev, samtal 1, (5 mars 2019) 
38 Citat från samtal mellan två gymnasieelever, i samtal 1, (5 mars 2019) 
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berättelsen om verket kan självfallet också förändras under arbetets gång eller i efterhand för 
att rättfärdiga konstverket.  
 
Istället för att undervisa oss en gång till, ger hen oss frågor  
Lärare som ställer frågor behöver bemöda sig om att ställa rätt typ av frågor. Och ställa frågor 
som är till för att eleven ska tänka och fundera ut lösningen själv och på så vis lära sig något 
på riktigt. Målet med en fråga kan inte vara att eleven ska rapa upp rätt svar, utan att frågan ska 
få eleven att fundera innan hen svarar. Och kanske genom frågan själv komma på en lösning 
eller ett sätt att göra det på som läraren aldrig hade kunnat säga i förväg. 
 
Exempel på frågor som filmeleverna kan få av läraren i klippteknik: 
 
Det första hen vill veta är vår syn, vad vi vill få ut av den här filmen, vad vi vill få ut 
av det här klippet. Och så säger vi det och sen följer hen upp med en följdfråga: Hur 
vill ni göra det? (…) Hur vi vill filma den vinkeln eller sånt och sen brukar hen fråga 
”men kommer ni ihåg det vi gick igenom här?” Ja just det, det var ju det! Så, istället 
för att undervisa oss en gång till, ger hen oss frågor för att vi själva ska lista ut hur vi 
ska göra och om vi kommer ihåg det hen sa i början. 39 
 
Det verkar vara viktigt att upptäcka saker på egen hand, att själv få fundera och göra om 
nyvunnen insikt till användbar kunskap i sammanhanget. Inte minst är det tydligt när eleverna 
berättar om känslan i olika processer. När de själva gjort upptäckter, om än med tydlig 
vägledning, är känslan alltid positiv, oavsett slutresultatet. Jag känner igen mig. 
 
Min syster läser Jung och skickar ett sms om att ta till sig (andras) tankar: 
 
Föreställningar, idéer och former som eventuellt inte har vuxit på vår egen mark och 
särskilt inte hör ihop med vårt hjärta utan enbart med huvudet (…) Det är så att säga 
tjuvgods som inte trivs. (Jung, 1960, s.97)  
  
 
39 Citat från gymnasieelev, samtal nr 2 (26 mars 2019)  
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Vikten av att få göra fel 
Det som, vid sidan om processen, återkommer i våra samtal är att få testa, göra fel och göra 
om för att få djupare kunskap inom ämnet. Eleverna är överens om att en viktig beståndsdel i 
det estetiska arbetet är just att våga göra fel. Och problemlösning hänger tätt samman med det. 
 
Första misstaget jag gjorde var att jag inte stängde av ljudet på min bas när jag la ner 
den. Det här var på en lunchkonsert, by the way. Och så blev det rundgång, 
everywhere. Efter den dagen så bara lärde jag mig: Stäng av ljudet på basen när du 
lägger ner den!40 
 
Det är inte misstagen vi kollar på, det är hur ni löser dem 
Jag frågar eleverna om det är någon skillnad på att göra misstag i teoretiska och praktiska 
ämnen. I de estetiska ämnena är inte misstag automatiskt något negativt. När eleverna jämför 
olika ämnen framkommer att det i de estetiska ämnena finns gott om utrymme för att göra fel. 
De flesta anser att estetlärarna till och med uppmuntrar dem att göra fel! 
 
När jag hade ångest över mitt gymnasiearbete ”oh nej jag kommer göra misstag och 
det kommer att bli jättedåligt…” sa (handledaren) att det är inte misstagen vi kollar 
på, det är hur ni löser dem, det kollar vi på. (…)  
Kan du lösa det på ett bra sätt så kan du ändå få A. Då kände jag mig så lugn. Gör 
jag ett misstag så ska jag bara lösa det så skriver jag ner det i planen så att hon ser 
”aha du löste det på det här sättet!” 41 
 
Jag tycker mer och mer om ordvalet att ’lösa misstag’. Eleven som använder uttrycket menar 
att misstag leder till olika kunskaper: insikten att det är mänskligt att fela gör att stressen över 
att göra fel planar ut och eleven lär sig till slut att ta motgångar bättre. Även om det är smärtsamt 
och jobbigt precis när det händer så säger eleverna att skolan är en säkrare plats att göra misstag 
på än ute i arbetslivet. En annan elev säger att misstagen blir en ’värdefull läxa’. En kom-ihåg-
läxa som stannar kvar i medvetandet och gör att samma fel undviks eller nästa gång löses 
snabbare och bättre. Att få göra misstag om och om igen ökar förtrogenheten med materialet; 
 
40 Citat från gymnasieelev, samtal 2, (26 mars 2019) 
41 Citat från gymnasieelev, samtal 2, (26 mars 2019) 
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till exempel kameran, pappret, mjukvaran, oljefärgen eller elbasen och dessutom med de saker 
som är avgörande för att du ska lyckas med en sak; såsom att lära sig sångtexten, förbereda 
inspelning, planera, välja teknik, spara sin fil, ladda batterier, och inte minst att avsätta tid i 
planeringen till alla misstag som kan uppstå. Eleverna får en insikt som är värdefull för estetiskt 
skapande men även för ett hållbart arbetsliv och privatliv. Att göra fel är en sak, men det är hur 
du löser problemen som uppstår som säger något om din förmåga att använda dina kunskaper 
eller inte. Jag minns min filmvisning i Kärrtorp och berättar om den för eleverna. Vi kommer 
fram till att alltid göra rätt är inte ett lika starkt bevis på förvärvad kunskap som om ett plötsligt 
fel uppstår och man lyckas lösa det på ett bra sätt. Att våga fråga andra om hjälp leder också 
oftast till större kunskap.  
 
En elev beskriver hur det är mycket mer direkt och tydligt att man gjort ett fel i ett estetiskt 
ämne, medan det är svårare att veta när och om man faktiskt ens har gjort ett misstag eller inte 
i teoretiska ämnen, ibland beroende på en fördröjning mellan fel och kommentar eller 
upplevelse av att något blev fel. Inte förrän läraren har rättat uppsatsen får eleven helt klart för 
sig kvaliteten på det hen skrivit. Det är som en fördröjning mellan görandet och bedömningen 
(lärarens) i teoretiska ämnen och en mer direkt bedömning (lärarens och elevens egna) i 
praktiska ämnen.  
 
Det känns som att misstag inom de estetiska ämnena, de känns lite synligare. Alltså, 
har man gjort ett misstag till exempel i en svenskatext är det såhär: ’Ja, du har 
gjort stavfel där, du har använt grammatiken fel’. Man har ingen aning förrän 
läraren skickar tillbaks den och så står det du har gjort det här och det här felet. 
Medan i det estetiska, jamen kanske bild och man råkar måla ett gigantiskt streck 
över hela. Man vet ju exakt vad man har gjort och att det är ett misstag (…).42 
 
Eleverna verkar inte heller lika intresserad av bedömningen om den kommer långt efter 
görandet, något jag själv märkt i samband med bildanalyser. Får eleverna inte feedback förrän 
veckan efter är det liten chans att de kommer att bry sig om att rätta till misstag i analysen, 
jämfört med om jag ger direkt feedback i klassrummet medan de är igång och skriver. 
Bedömningen som kommer för långt ifrån textens tillblivelse blir inte lika värdefull, även om 
jag lagt ner massor av tid och omsorg på att formulera konstruktiv kritik. När jag bygger en 
 
42 Citat från gymnasieelev, samtal 1, (5 mars 2019) 
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hylla eller målar en tavla märker jag direkt när jag gör fel eller rätt. Jag ser, känner materialet 
och lär mig på så vis snabbt och i dialog med det jag gör. Direkt respons så att säga. Dröjer det 
allt för länge från det att jag gör något tills jag ser resultatet eller delresultatet kan jag tröttna 
eller få svårare att behålla motivationen. Att behöva ta upp tråden igen efter lång tid, komma 
av sig och behöva sätta sig in i processen igen gör det mindre troligt att man orkar rätta till sina 
misstag eller fortsätta på arbetet för att utveckla och förfina det.  
 
Ångesten att inte få ha en dålig dag 
De ämnen där det inte finns utrymme att göra om, eller göra fel upplever eleverna som 
stressande. Upplevelsen av att aldrig kunna ha en dålig dag dominerar i ämnen där det är högt 
tempo, mycket stoff att läsa in och täta återkommande prov där vissa kunskapskrav testas. 
Enligt eleverna testas de inte heller alltid flera gånger på de olika kraven, utan ibland upplever 
de att det bara är en enda chans som ges. Detta hör dock inte till vanligheterna utan gäller 
kortare femtiopoängskurser som bara läses under en enda termin.  
 
Jag tycker snarare att man hela tiden måste vara på topp och hela tiden prestera. I 
historia så är det väl, ja du kan vara på topp men har du en dålig dag och det går åt 
helvete den dagen då kan hen se lite bort från det. Men (…) ångesten att inte få ha en 
dålig dag.43 
 
Eleverna berättar också om lärare som inte alls räknar med att eleverna ska prestera på topp 
hela tiden. Dessa lärare betonar att det är naturligt att man utvecklas och lär sig under kursens 
gång. Att eleven har en god relation med läraren och lärarens sätt att se på kunskapsinlärning 
verkar vara viktig för huruvida eleven upplever ohälsosam stress eller inte. Jag kan i följande 
citat nästan höra hur läraren i det här fallet har peppat sina elever inför den resa de ska starta 
tillsammans: 
 
X skulle ju bli mer chockad om alla presterade på A-nivå det första de gjorde, that is 
not supposed to happen! 
 
Ja, exakt man lär sig och utvecklas och så, så det är ju högre nivå i slutet av kursen.44 
 
43 Citat från gymnasieelev, samtal 2, (26 mars 2019) 
44 Citat från två gymnasieelever, samtal 2, (26 mars 2019) 
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Om läraren utgår från att du inte kan (allt) från början men kommer att lära dig under kursens 
gång blir det roligare och betyget känns inte så på förhand bestämt. Ett mått av ansvar, 
möjlighet att lära sig och visa att man har lärt sig och kanske i förlängningen en känsla av att 
ha makt över sitt liv, att kunna välja att delta aktivt på lektionerna och studera. En fråga jag 
aldrig ställde mina informanter är hur stor betydelse det har om läraren förutsätter att du har 
kunskap innan eller inte. Personligen tycker jag inte om att undervisas av någon som inte 
förutsätter har egna kunskaper med mig in i klassrummet eller att jag kan tänka själv, men på 
samma gång tycker jag inte om när det förutsätts att jag ska kunna allt redan. En respektfull 
relation mellan pedagog och elev är nog viktig för att man ska kunna ta till sig det som lärs ut.  
 
Med tanke dels på de rapporter som kommer om ökad psykisk ohälsa bland unga och dels på 
det faktum att i stort sett alla 15-18-åringar går gymnasiet idag och förväntas tillbringa större 
delen av sin vakna tid i skolan och bedöms efter Gy11, är det inte osökt att åtminstone 
undersöka om det finns ett samband mellan det nya betygsystemet och ökad psykisk ohälsa. 
Samtidigt har vi alla möjlighet att förhindra ohälsa genom att fatta goda beslut och genom att 
ge elever en känsla av makt istället för maktlöshet. Vi återkom inte till ämnet psykisk ohälsa 
så det blev inte ett tema inom estetisk kunskap som de andra delarna, men jag kände ändå att 
det är en viktig aspekt när man diskuterar gymnasieskolan. I radiodokumentären Vägen till ett 
betygsystem som ingen gillar (Sveriges radio, 2018) nämns psykisk ohälsa och stress och 
känslor av otillräcklighet hos unga skolungdomar. I dokumentären beskylls vårt nya 
betygsystem i viss grad för att ha byggt in psykisk ohälsa i själva systemet. 
 
* * * 
 
Hur löser man misstag? I skolans värld talar man ofta om problemlösning. Som jag ser det är 
det skillnad på problemlösning och att lösa misstag. Att lösa misstag är alltid en form av 
problemlösning, men problemlösning behöver inte handla om redan gjorda misstag eller nya 
erfarenheter av misstag. Att lösa misstag är på så sätt ett bra uttryck, oerhört på pricken ringar 
det in det som är centralt för en skicklig estet: att lösa mer eller mindre oförutsedda och 
uppkomna misstag, ofta på kort tid kan tilläggas. Tidsaspekten är avgörande också för hur man 
väljer att lösa misstaget. Under direktsändning eller pågående konsert måste misstaget lösas 
snabbt, och då är det såklart överordnat resten. Har du mer gott om tid kan du fundera ut fler 
alternativa lösningar. Har oljemålningen ingen överhängande deadline kan du alltid välja att 
börja om från början, medan det i animerad film är otänkbart att börja om, såvida du inte har 
 50 
oceaner av tid till övers. Det gör att animation generellt kräver en mer strukturerad planering 
än oljemåleri. 
 
Problemlösning då? Ja det kan röra sig om rent teoretiska dilemman som jag ser det, 
matematiska eller filosofiska problem, eller annat rent kognitivt. Alltså det behöver egentligen 
bara ske i teorin och på papper, inte i verkligheten. Att lösa ett misstag för en estet, är självklart 
också en kognitiv process, men den är reell och ofta praktisk. Har du gjort ett misstag behöver 
du rätta till det, om det så är en felstavad eftertext, en bortglömd refräng eller en felblandad 
färgnyans. En snickare som har gjort fel kan lösa det på olika sätt, snyggt eller inte, snabbt eller 
inte. Ofta rättar också esteten till detta genom att samarbeta, och ibland i tyst samförstånd med 
andra som till exempel vid en live-sändning eller ett musikframträdande.  
 
Det är en del av lärandet att göra de misstagen  
När vi pratar om misstag kommer vi också in på hur det känns att göra fel. Den obehagskänsla 
musikeleven känner i det ögonblick det blir rundgång, hjälper helt klart till för att lära sig hur 
förstärkningsanläggningar fungerar. Minnet går inte att skaka av sig så lätt, vilket gör att det 
misstaget leder till direkt förändring i beteendet – d v s eleven glömmer aldrig någonsin mer 
att slå av ljudet på basen. Det är just det som enligt den definition jag använder är lärande, att 
det ger en relativt bestående förändring i beteendet hos den som lärt sig något. Alltså verkar 
det som att det att få göra misstag är betydande för att kunna lära sig något. 
 
Om man går estet då kanske man har en plan om att man vill jobba med det ämnet 
som man studerar (…) och jag tycker att det är väldigt värdefullt att man kan göra 
misstagen nu, i skolan, istället för i arbetslivet. Alltså jag har haft problem: jag har 
gjort layout till serier och saker har legat alldeles för nära the cutline och jag är så 
glad att jag fått chansen och vad skönt att jag aldrig kommer att göra det igen för jag 
har redan börjat deala med det nu istället för när jag ligger på deadline (…) när man 
har en klient och det ska bli klart och man har gjort fel, att slippa det då. Det är en 
fantastisk lärdom bara, det är en del av lärandet att göra de misstagen.45 
 
 
45 Citat från gymnasieelev, samtal 2, (26 mars 2019) 
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Eleverna pratar också om det att göra misstag senare i livet kan få större konsekvenser, jag 
uppfattar det som att de anser att en stor del av skolans roll är att ge möjligheten att göra misstag 
och lära sig utan att det får större konsekvenser än att man måste jobba lite hårdare och kanske 
ibland acceptera ett eventuellt lägre betyg, men de ser att fördelarna är enorma mot att behöva 
göra alla misstag i arbetslivet där kanske större saker, som anseende och jobb, står på spel.   
 
Jag tycker att misstag är viktigt att göra hela tiden. För man lär sig av det, i alla fall 
jag, jag vet inte hur ni gör? Vi i film gör ju ofta misstag, det finns inte någon kurs som 
vi har gått som vi inte har gjort misstag i, och det har varit positivt för vi gör aldrig 
samma misstag igen. (…) Och vi lär oss av det! Nu när vi hade gymnasiearbetet så var 
det inte jättemånga misstag ju, de få misstag som hände var planering vilket vi inte 
har jobbat så mycket med.46 
 
Planering är faktiskt något som i stort sett alla de som redovisat gymnasiearbetet sedan 2013 
säger att de behöver öva mer på. Jag gör en anteckning och funderar på hur jag ska kunna lägga 
in mer planeringsplanering i kurserna så att eleverna kan öva sig i att uppskatta hur mycket tid 
som behövs för olika moment i arbetet. Hur misslyckas man på bästa sätt i planering? Det 
sprack, brukar det heta, som om planering är ett ömtåligt ägg som i stort sett förr eller senare 
alltid tappas. Jag hörde nyss på nyheterna att det stora vägprojektet Förbifart Stockholm 
beräknas bli fyra år försenat, vilket innebär ungefär 3,3 miljarder kronor i extra kostnader (SVT 
Inrikes: Förbifart Stockholm försenas och blir dyrare, 2019). Här har alltså både tidsplan och 
budget spruckit rejält. Kanske är det inte bara våra gymnasieelever som behöver öva på att 
misslyckas i sin planering.  
* * * 
 
Under våra frukostträffar kom vi in på känslan av att vara dum i skolan. Känslan av att vara 
dum brukar inte leda till att man lär sig så mycket.  
Jag tror inte hen märker det men man blir nästan lite dumförklarad om man ställer 
en fråga som hen tycker att (man borde kunna) … hen har ju jobbat med det där så 
länge att hen kan ju verkligen alla … och så ställer man en fråga …47 
 
46 Citat från gymnasieelev, samtal nr 2 (26 mars 2019) 
47 Citat från gymnasieelev, samtal nr 2 (26 mars 2019) 
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För att lära sig är eleverna överens om att det är viktigt att känna att det är okej att ställa frågor. 
Allt minns man inte även om läraren sagt och visat flera gånger. De flesta lägger inte saker på 
minnet förrän det är dags att använda informationen. Det kan ha att göra med tillfällig brist på 
motivation eller kanske annat som upptar tankarna. Om inte klassrummet är rätt plats för elever 
att ställa frågor, var ska de då ställa dem? Att känna sig dum i skolan är inte något jag tycker 
är vare sig utvecklande eller karaktärsdanande. Den upplevelsen bör inte heller förväxlas med 
känslan att göra fel eller behöva göra om. 
 
Att behöva göra om 
Ett manus som på lärarens inrådan behövde skrivas om ett flertal tillfällen ledde till att eleverna 
inte upplevde att filmen de till slut gjorde var deras.  
 
Alltså jag är inte nöjd med den filmen, för den är inte, den är inte vår film liksom!48 
 
Å andra sidan, när de berättar hela historien för oss andra och om hur läraren var noga med att 
manuset skulle följa vissa regler så avslöjar de samtidigt att de faktiskt lärt sig alla de regler 
som läraren ansåg att de bröt mot i sitt ursprungliga manus. Känslan av att aldrig få bli klar 
även om man anser sig vara det, är självklart frustrerande. Frågan är om de hade brytt sig om 
att skriva om sitt manus så många gånger om inte läraren hade gett dem någorlunda direkt 
respons. Kritiken fick de medan de fortfarande var igång med manusarbetet, så att de trots allt 
inte fick känslan av att vara klar, åtminstone inte någon längre stund. Att själv få avgöra om 
och vad man vill göra om eller inte verkar vara viktigt i sammanhanget.  
 
Ett annat exempel på att skriva om sitt filmmanus dyker upp i samtalet. I det här fallet skulle 
eleverna göra en musikvideo och hade skrivit ett manus som de ansåg sig vara färdiga med. 
Läraren kollar igenom det och ber dem inte uttryckligen att skriva om det, men ber dem själva 
läsa igenom manus en gång och samtidigt tänka på hur det ska kunna filmas: 
 
Och det gav oss liksom, jamen vi kom på själva vad det var som…istället för att hen 
sa det…då kände vi att vi kunde fixa det bra liksom.49 
 
48 Citat från gymnasieelev, samtal nr 2 (26 mars 2019) 
49 Citat från gymnasieelev, samtal nr 3 (23 april 2019) 
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Under genomläsningen upptäcker de själva flera missar och skriver om sitt manus tillsammans. 
Jag funderar över de två manusuppgifterna. Det kan hända att fokus i uppgiften låg på olika 
saker. Den första verkade främst vara en övning i att lära sig att skriva ett korrekt och klassiskt 
manus, medan musikvideon skulle filmas direkt, och alltså var mer direkt användbart i 
praktiken, något som brukar göra att motivationen ökar. Hade det också betydelse att eleverna 
själva fick upptäcka sina fel i den andra manusuppgiften? Vi återkom under samtalens gång till 
att tvingas göra om och eleverna beskrev det som både frustrerande och lärorikt. 
 
Att börja om helt från början är inte alltid ett alternativ. Är det andra personer inblandade eller 
mycket tid investerad i projektet kan det ibland helt enkelt vara omöjligt. Vi pratar om att göra 
om och hur det skiljer sig mellan olika personer och mellan olika konstnärliga tekniker: 
 
Alltså det beror helt på vad man håller på med. Inom animation till exempel det finns 
ju absolut inte utrymme att börja om, eller man kan kanske ändra en sekund av det 
man har gjort, men. Medan om man håller på med skisserna och väljer en skiss och 
så målar man och så känner man bara att det här funkar inte då kan man byta till en 
annan, alltså det beror jättemycket på (…) jag är ganska snabb, jag är relativt 
snabb! Hade jag inte varit så snabb då hade jag nog haft svårt att liksom börja om, 
så jag tror att det är väldigt…,det varierar.50 
 
Att börja om bara för att möjligheten finns och för att man börjar tröttna på sin idé verkar 
eleverna hålla med varandra om att det oftast inte är rätt väg att gå. En elev som mer än halvvägs 
in i arbetet med ett manus började känna önskan att börja om helt från början, med en annan 
idé, lät bli, som hen lärt sig: 
  
Nej jag ändrade mig inte, jag kommer ihåg vad lärarna sa att vi inte skulle ändra oss 
mitt i processen liksom utan fortsätt bygg på idén, och då fortsatte jag att bygga på 
den…även fast jag hade två dagar där jag bara ’men jag måste börja om för den här 
suger!’ 
Hur gjorde du då för att komma ur de där tankarna? 
 
50 Citat från gymnasieelev, samtal nr 3 (23 april 2019) 
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Nej det var bara att fortsätta att tänka på vad hen sa och hur kan det här bli bra? 
För jag behövde inte ändra något i det, så. 
Du behövde bara ändra din inställning kanske, litegrann, till det?  
Ja exakt.51 
* * * 
 
Bild är ju rätt öppet i hur man tolkar, alltså det måste nästan finnas plats för att göra 
om för man har kanske en (idé om hur man vill att det ska bli), man gör skisser och så 
börjar man måla, det är ju nästan som att göra om. Jag menar, jag är ju verkligen en 
perfektionist, så jag gillar inte när jag gör någonting och jag inte blir nöjd. Då är det 
väldigt skönt att ha det här att ”ja men jag kan kanske bara börja om?” För det kan 
kännas som en negativ grej ibland att behöva göra om men jag ser det inte så. Det är 
som en fallskärm litegrann.52 
 
För att lära sig behöver esteten prova. Testa själv. Och ha tid att göra om. En estet måste också 
våga tro på tanken att den praktiska och direkt fysiska kunskapen är värd att hålla fast vid, även 
i en tid då digitala medier tar över mer av den konstnärliga branschen. I februari 2019 gör några 
kollegor och jag ett studiebesök på Arts University Bournemouth (AUB) i England. En av våra 
tidigare elever som går animationsutbildningen där har ordnat med besöket. Animationslärarna 
på AUB insisterar på att deras studenter under hela första året ska animera för hand, med 
blyertsteckningar på papper vid klassiska ljusbord, för att bli säkra i handen och inte 
överanvända ångrafunktionen ⌘Z vid varje misstag.53 Detta trots att i stort sett all produktion 
av tvådimensionell animation de senaste tio åren har övergått till att göras helt digitalt. Den 
erfarenhet de på AUB har är att studenter som får den analoga känslan av tecknandet direkt i 
handen blir mycket säkra tecknare och på så vis också till slut skickligare användare av de 




51 Citat från samtal mellan en elev och mig i elevsamtal nr 3 (23 april 2019) 
52 Citat från gymnasieelev, samtal nr 3 (23 april 2019) 
53 ⌘Z är ett kortkommando på macdatorer som innebär att man stegar bakåt, användbart vid misstag i digital 
bildbearbetning. 
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Då kommer man ju aldrig göra om det själv  
Jag frågar om eleverna anser att de själva måste begå misstagen eller om de också kan lära sig 
av andras misstag. En av eleverna berättar då följande: 
 
Våra lärare har berättat om någonting de har gjort fel i sitt yrke, t.ex. när vi fick lära 
oss det här med slutartid. I början berättade vår lärare att han hade haft för lång 
slutartid på själva kameran och han skulle fota en tennismatch, så han hade fotat de 
som spelar och de fastnar på bild men inte bollen. (…) Då fick man verkligen förståelse 
för hur själva slutartiden fungerar. Eller det här när man ska sätta fast kameran i ett 
stativ, man ska inte bara höra klicket och släppa utan man ska dubbelkolla för att… 
 
…ja men vi är ju gruppdjur, när vi ser att någon har gjort ett fel och mår dåligt över 
det eller ”fy fan vad jobbigt det där verkade” då kommer man ju aldrig göra om det 
själv, man vill bara slippa att uppleva det själv.54 
 
Att lyssna och lära sig av andras erfarenheter och klavertramp verkar vara betydelsefullt, inte 
minst för att förstå och komma ihåg viktiga moment. Att en lärare både berättar inlevelsefullt 
om ett personligt tillkortakommande och visar hur man kan lära sig av att göra fel kan också 
göra att relationen mellan lärare elev blir mer tillitsfull – något som i sin tur bäddar för lärande. 
Vissa har bevittnat eller begått så många misstag inom sitt område att de lärt sig konsten att 
felsöka. När något går fel kan den skickliga esteten lösa de vanligast förekommande misstagen 
och med lite tur råkar även den skickliga esteten ut för något oförutsett och lär sig på så vis 
ytterligare något nytt om sitt område.  
 
54 Citat från samtal mellan två elever ur elevsamtal nr 2 (26 mars 2019) 
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Att lära sig vad man nu lär sig som estet  
Redan under vårt första samtal kommer vi in på vad och hur man lär sig i skolan. Eleverna 
pratar om skillnaden mellan de estetiska och de teoretiska ämnena och nämner flera gånger att 
det i de teoretiska ämnena ofta handlar om matriser och om att checka av vad man redan kan 
snarare än att lära sig.  
 
Men hela grejen med att man ska man utgår från att man ska skapa själv, i de mer 
teoretiska så ska man visa vad man kan, det man redan kan liksom. Inte ”så här kan 
man göra” utan du skulle redan kunna det från början. Men i det estetiska handlar 
det så mycket om … det är på en sådan individnivå. 55 
 
I estetiska ämnen verkar det handla mer om hur du gör saker och vem du är och vilka beslut 
du fattar och varför. Mer på individnivå, som eleven här ovan beskriver det. Jag funderar över 
om det beror på att allt skapande måste komma inifrån på något vis? Då handlar det kanske 
inte bara om estetiska ämnen, men om kreativa moment som de flesta ämnen innehåller. 
Skrivande borde ändå utgöra ett sådant kreativt exempel? Av en kollega får jag dock höra att 
det skönlitterära skrivandet ströks i den nya kursplanen för Svenska i Gy11. Förfärad börjar 
jag ana vidden av den här reformen, jag känner mig också lite dum som inte lyft blicken från 
mina egna ämnen tidigare. Då skulle jag ha upptäckt de större strukturerna.  
 
Alltså, mycket av det teoretiska känns som att man gör så man kan sätta en bokstav 
på det där pappret som man kan visa senare när man söker in till en skola. Det 
handlar inte så mycket om att…det handlar om att lära sig såklart…men det känns 
som att man bara checkar av grejer, en efter en.56 
 
Att bara sitta och lyssna, det känner jag att vi inte är byggda för  
Även om eleverna till en början är ganska tydliga med den skillnad de upplever mellan 
teoretiska och praktiska ämnen, blir bilden mer nyanserad allt eftersom och under våra träffar 
kommer de gång på gång in på undantagen. Eleverna berättar om teoretiska ämnen, eller kanske 
framförallt lärare i olika teoretiska ämnen, som har ett annat förhållningssätt till kunskap, mer 
 
55 Citat från gymnasieelev, samtal 1, (5 mars 2019) 
56 Citat från gymnasieelev, samtal 1, (5 mars 2019) 
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likt det som deras estetlärare har. Eleverna nämner matematik som ett sådant undantag och 
även historia. Det verkar inte vara så att det egentligen beror på ämnet i sig, utan på lärarens 
förhållningssätt till kunskap. Den stora skillnaden upplever eleverna ligger mellan de ämnen 
där läraren har ett mer prövande och utforskande förhållningssätt till kunskap och lärande.  
 
Anne Bamford är professor i pedagogik och känd för att ha forskat på framgångsfaktorer för 
utbildning över hela världen. Jag lyssnade på ett föredrag som hon höll 2013 om vikten av 
estetiskt lärande, och jag vill minnas att hon där nämnde det här med att faktiskt lära sig genom 
att få göra fel och experimentera. Och att våga ta risker. Jag hittar inte mina anteckningar men 
letar upp en videoföreläsning som hon höll i Värmland tre år senare. Till slut kommer det, en 
knapp timme in i föredraget, i ett sammanhang där Bamford uppmanar lärare att våga vara 
ledare som tar risker och gör fel för att utvecklas och för att få elever att våga ta risker, göra fel 
och utvecklas: 
 
You have to take risks. Things have to go wrong. If everything goes smoothly you are 
not doing a very good job, right? You have to try unusual things. (Bamford, 2016) 
 
Skolämnets karaktär kan visserligen säkert mer eller mindre inbjuda till ett prövande 
undervisningssätt. Personligen tror jag att det inte bara är de konstnärliga ämnena som inbjuder 
till att tänka utanför ramarna, de lärare som undervisar i estetiska ämnen har också oftast en 
annan ingång till skolans värld än lärare i mer teoretiska ämnen. Vi kommer så att säga via 
konsten in i skolan. Vår utbildning har oftast startat i förberedande konstnärliga utbildningar 
på folkhögskolor och vidare in på konstnärliga högskolor som vilar på en annan tradition än de 
traditionella universitetens lärarutbildningar. Bokstavligen kanske det som Anne Bamford 
hänvisar till som »education through the arts« snarare än enbart »education in the arts«? 
(Bamford, 2009, s.12) 
* * * 
 
Lärande är inte nödvändigtvis sammankopplat med undervisning, även om vi kanske tänker på 
just en lektionssal med en lärare och en skolklass när vi försöker se en lärandesituation framför 
oss. Den lilla fokusgrupp jag fört samtal med under arbetets gång, är överens om att praktiskt-
estetiskt lärande för dem är att försöka, testa, pröva sig fram, göra fel, kanske misslyckas totalt 
men lära sig av sina egna och andras misstag, och eventuellt slutligen göra om och göra rätt. 
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Eleven som berättade om den misslyckade timelapsen med de tusentals förlorade bilderna, 
berättar samtidigt något om hur lärande och misslyckande gärna går hand i hand. 
 
Mina egna tankar om (positivt) lärande är att det är synonymt med utveckling. Jag anser också 
att allt för prestationsinriktad kultur strävar i motsatt riktning till den utvecklande kulturen på 
en skola. För att någon eller något ska utvecklas krävs en näringsrik jordmån; med trygghet, 
plats för nyfikenhet och utrymme för att experimentera, både i tanken och att rent praktiskt få 
chans att testa olika angreppssätt. Personligen anser jag att det också är viktigt att få arbeta 
ostört i en längre sammanhängande tid (minst en klocktimme) och att jag upplever någon typ 
av respons. Denna respons kan komma direkt från materialet, eller genom att någon annan ser 
och kommenterar det jag har gjort. Denna respons kan jag såklart ge mig själv genom att jag 
distanserar mig ifrån det jag har gjort, backar ett steg från målningen, formulerar och läser mina 
tankar högt, eller tittar på filmen jag just klippt ihop. Huvudsaken med responsen är enligt min 
åsikt att att min tankebana eller mitt praktiska arbete utvecklas vidare. Och att jag kan reflektera 
över det jag har gjort för att fortsätta göra. Det är alltså inte frågan om någon utvärdering som 
kommer efteråt, utan respons under arbetets gång.  
 
Jag menar att lärande som begrepp hänger tätt samman med kunskap. Teori och praktik i 
kunskapssammanhang och kanske särskilt i de estetiska ämnena, förutsätter på något vis 
varandra. Och för att lära sig behöver man kanske varva båda ingredienserna? En av eleverna 
uttrycker det såhär:  
 
En sak är ju att sitta och lyssna på någon som säger ’så här ska det gå till’ och en sak 
är att faktiskt använda händerna. Att göra saker med händerna, det låter kanske korkat 
men man lär sig mycket bättre…det är en slags mekanism som människor har bara. 
Att bara sitta och lyssna, det känner jag att vi inte är byggda för. Vi är byggda för att 
testa grejer och om det går dåligt då testar vi något annat. Och vissa är ju bättre på 
att läsa och lyssna än andra men jag vet inte…Jag vet inte vad tesen var med det där 
riktigt men…57 
 
Prövandet och tänkandet kompletterar varandra och är beroende av varandra. Spontant känns 
det märkligt att ens försöka separera dem åt. Mycket av (estetiskt) lärande är ett utforskande 
 
57 Citat från gymnasieelev, samtal 1, (5 mars 2019) 
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och undersökande arbete, ett arbete som ideligen växlar mellan tanke och handling och 
reflektion. Det kanske är en mekanism vi människor bara har? Liknande eleven i föregående 
citat beskriver Wittgenstein barnets utveckling genom undersökande och testande:  
 
472. När barnet lär sig språket, lär det sig samtidigt vad som ska undersökas och vad 
som inte ska undersökas. (…)  
476. Barnet lär sig inte att det finns böcker, att det finns stolar, etc. etc., utan det lär 
sig hämta böcker, sätta sig på stolar, etc. (…) (Wittgenstein, [1951], 1992, s.69 och 
70) 
 
När man i en estetisk process prövar sina teser, idéer, tankar, material, melodier, berättelser, 
rörelser och bilder kan man kanske egentligen inte tala om vare sig utpräglad teoretisk eller 
praktisk kunskap, utan rätt och slätt om kunskap eller inte kunskap. Jag ser det som att 
begreppet kunskap inte bara består av sina delar utan är som helhet något mer än alla delarna 
ihop. I mötet mellan teori och praktik uppstår något, kanske är det precis just där som lärandet 
blir till, där som ny kunskap uppstår. Ibland helt ny eller åtminstone ny för just den personen i 
det läget. Vad är det att lära sig något? Min egen definition av lärande hänger ihop med min 
uppfattning om kunskap, inom estetik är de två tätt förknippade och när du lär dig något lär du 
dig oftast att också göra det, och på så vis sitter det att kunna något och att lära sig något ihop. 
Ett praktiskt intellekt, för att använda Temptes ord.  
 
* * * 
 
Jag upplever ofta att kunskap som man försöker förmedla faller i mindre god jord om eleven 
inte har behov av den kunskapen för tillfället. Jag fungerar uppenbarligen själv så. Jag har inte 
svårt att ta till mig information om ett avancerat bildredigeringsprograms olika funktioner när 
jag har ett behov av att lösa ett reellt problem eller kunna lära ut just det som funktionen kan 
göra. Om jag vet att det är användbart, och jag kan se nyttan med det, går det förvånansvärt 
fort att lära sig det. Om jag å andra sidan inte känner behovet, eller ens kan föreställa mig ett 
framtida behov av just den funktionen är det mycket svårt att motivera mig själv att lära mig 
det. Det går det in i ena örat och ut genom det andra. Kanske beror det på att jag, om jag har 
ett faktiskt behov av kunskapen där och då, också automatiskt testar den på mitt problem och 
på så vis sätter sig kunskapen i händerna och i huvudet samtidigt. Då glömmer jag det inte 
heller så lätt. Jag minns ironiskt nog vagt en föreläsning om hur minnet fungerar. För att vi ska 
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kunna minnas något över huvud taget behöver hjärnan tydligen koppla ihop det vi lär oss med 
något av det vi redan kan, vet eller har upplevt. Då blir det enkelt att minnas och lära nytt.  
 
Eleverna berättar om sina snart tre år på gymnasiets estetiska program, och vi pratar om vad 
de egentligen har lärt sig. De kommer överens om att det är en stor och svår fråga att svara 
något sånär kortfattat på, men berättar om all teknik de har fått lära sig att använda inom 
exempelvis filmproduktion; hur kameror fungerar och vad man behöver tänka på för att få 
färgerna rätt vid inspelning. De har lärt sig konsten att berätta, att skriva manus och rita 
storyboard, om bildutsnitt och komposition. De har också lärt sig vilken mängd olika yrken 
som finns inom det estetiska området, de har lärt sig sända live och att klippa, redigera och 
ljudlägga film. De har också lärt sig hur man får fin rörelse i filmen och hur en green screen 
fungerar. Att eleverna under tre års tid också kontinuerligt använder de program de lär sig har 
gjort att de har haft möjlighet att lära sig programmen mer ordentligt och antagligen hade 
många aldrig orkat lägga ner så mycket tid på det av sin egen fritid: 
 
Jag hade haft svårt att tvinga mig själv att lära mig tråkiga eller jobbiga program 
utanför skolan så det känns som en bra grej. (…) After Effects, InDesign, Photoshop, 
TVPaint, alltså alla program är jobbiga att lära sig för det är så mycket funktioner.58 
 
Men bra klippning, den ska väl egentligen inte synas? 
Eleverna är överens om att det är viktigt att få se och lyssna på så mycket olika sorters konst 
som möjligt för att lära sig om konstnärlig kvalitet. Många filmer i olika genrer, med olika 
stämning, manus, berättarsätt, känslor, färger, material, klippning, regi och tekniker behövs för 
att bygga på sin bank av möjliga tillvägagångssätt och förfina sina estetiska överväganden i 
just filmskapande. Om man inte har så många alternativ att välja mellan blir det kanske svårt 
att tala om egentlig konstnärlig frihet? Eleverna visste inte om att det fanns så många olika 
sorters yrken och sätt att uttrycka sig på inom den visuella konst- och mediabranschen innan 
de började på gymnasiet. De berättar också om att hantverket bakom tenderar att bli osynligt 
för den som inte är tillräckligt insatt.  
 
 
58 Citat från elevsamtal nr 3 (23 april 2019) 
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Alltså visst, bra klippning det förbättrar filmen, men bra klippning, det ska väl 
egentligen inte synas? För dålig klippning, då märker man att ”det där var 
jättekonstigt”, det tar oss helt ut ur filmen. Bra klippning då tittat man bara på filmen, 
man kan inte märka att det händer liksom. 
 




En bra film med god kvalitet kan alltså till exempel kännas igen på att man inte lägger märke 
till klippningen. Vilket också bidrar till att utomstående inte förstår vidden av arbetet bakom. 
Det blir inget man tänker på eftersom berättelsen är överordnad, klippen flyter fint och bidrar 
till den illusion en film kan skapa. Eleverna berättar om ’yrkesskador’ som gör sig påminda 
när de har jobbat mycket med klippning och ljudläggning av film. Då lägger de märke till saker 
som inte andra som ser filmen verkar göra: 
 
Då kanske man inte tycker att det är en bra film, man kanske upptäcker mer fel än man 
borde göra.60 
 
Eleverna nämner ljudets betydelse för upplevelsen av filmen, att ljudet är mer än halva 
upplevelsen och det finns regler för den perfekta klippningen. Här berättar de hur de ser på 
klipp i bild och ljud: 
 
X: Vi har lärt oss att klipp hjälper till att locka åskådaren men också att ljud är 
väldigt viktigt. 
Y: Väldig stor del är det. 
Z: Ljud är väl det första som man plockar upp egentligen, i en video? 
Y: Det är ju till exempel…vi kan ju nämna… 
X: Mad Max är ett skitbra exempel! Från 2015. 
Y: Det här med ljudet: då säger de att om man ska få till en skön klippning ska ljudet 
komma lite innan nästa klipp, det är också en grej för att det ska bli skönare och för 
 
59 Citat från gymnasieelever, samtal nr 3 (23 april 2019) 
60 Citat från gymnasieelev, samtal nr 3 (23 april 2019)  
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att man ska hänga med. Om det kommer direkt när klippet kommer blir det fel 
nästan! 
X: Men det kan funka ibland. 
Y: Ja, ibland… 
X: Men när du byter från en plats till en annan så är det väldigt skönt att ha ljud… 
Y: …innan…61 
 
För att lära sig om konstnärlig kvalitet – som när den är som bäst kanske är osynlig – blir de 
dåliga exemplen viktiga att få ta del av. Om man inte vet hur det inte ska se ut kan skapandet 
bli mystiskt och svårbegripligt. Misstagen är på så vis inte bara en jobbig väg mot insikt och 
kunskap, utan en nödvändig process. Det kan vara skönt att tänka på att man inte behöver göra 
alla fel själv utan också lära sig genom att se andras misstag eller höra andra berätta om eller 
visa sina tillkortakommanden.  
 
Hans Larsson, som på samma gång verkar föregripa begreppet flow,62 har beskrivit konstnärlig 
kvalitet och dess ’osynlighet’ på det här viset:  
 
Konstnären måste göra sitt verk så fullbordat, att vi icke se spåren efter hans möda, 
måste på förhand så vara mästare öfver ämnet, att han icke synes arbeta, eller så 
intensivt gå upp i sitt arbete, att han glömmer det. Därför se vi icke, att en omfattande 
tankeoperation ligger bakom, och att den poetiska bilden är en tankeprodukt af hög 
ordning. (Larsson, [1892], 2012, s.20)  
 
Via konstnären och keramikern Mårten Medbos avhandling (Medbo, 2016, s.93f) stiftar jag 
bekantskap med den framlidne kritikern, filosofen, designern och författaren Peter Dormer, 
Han skriver om kännaren och experten inom hantverk på det här sättet:  
 
Each craft involves connoisseurship, and connoisseurship is part of tacit knowledge – 
that is, it is learned through experience. Thus the wood specialist will come to value 
nuances in surface finishes that are unnoticed by the non-specialist. Some 
 
61 Citat från gymnasieelever, samtal nr 3 (23 april 2019) 
62 Flow används för att beteckna den känsla av upphörande av tid som kan infinna sig när man helt uppslukas av 
något.  
 63 
woodworkers prefer to scrape the surface of timber rather than use sandpaper, which 
gives a ’mushy’ surface. The crafts are full of these nuances. (Dormer, 1997, s.225)  
 
* * * 
 
Jag får genom ett mail från en elev på ett annat program reda på att ett planerat samarbete 
mellan fyra elever har avbrutits. Jag undersöker saken närmare. Tydligen har en av eleverna 
uttalat sig nedsättande mot esteter i allmänhet och menat att det inte finns någon framtid för 
esteter och att de är misslyckade varelser som inte kan någonting av värde. Till en början hade 
detta sagts skämtsamt men sedan tröttsamt tjatigt öga mot öga (och underligt kontraproduktivt 
då just dessa två elever behövde två estetelevers hjälp med en logotyp för sitt gymnasiearbete) 
och slutligen under kvällen hade eleven också uttryckt sig kränkande mot esteter på sociala 
medier. Samma elev hade förväntat sig den färdiga logotypen samma kväll och inte haft någon 
förståelse för den estetiska processen, eller kunnat uppskatta hur mycket tid det faktiskt tar att 
färdigställa en logotyp. Det förvånar mig inte att mina elever hade vägrat att fullfölja uppdraget. 
 
Vad kommer det här ifrån? Den här oförståelsen från andra håll gentemot esteter? Jag minns 
att jag hörde att några elever från teknikprogrammet förra året hade haft en märklig jargong 
där de totalt sågade allt som hade med konst och kultur att göra. Frågan är vad det är som gör 
att de ens bryr sig om att sprida hat om esteter? Vad är man rädd för? Och vad är det man inte 
förstår? Och har det att göra med hur vårt samhälle ser på konst och konstnärligt arbete som 
mindre viktigt? En av eleverna uttrycker problemet när andra inte förstår att uppskatta arbetet 
bakom en färdig film: 
 
En vanlig person kommer aldrig någonsin kolla på de här grejerna som är 
jättejobbiga och jättekomplicerade på samma sätt som de tittar på saker som de själv 
förstår hur mycket jobb som går åt. Vad som ligger bakom. Samhället kommer alltid 
att värdera vissa grejer högre än andra för att det är det som folk vet är det viktiga 
eller bra. 63 
Hans Larsson beskrev ju också den konstnärliga kvaliteten som osynlig när den är som allra 
bäst. Osynlig för den som inte är insatt, ska väl tilläggas. Mårten Medbo (2016, s.18) skriver 
något liknande om tyst kunskap: »Kunskapsformen är endast tyst för dem som inte övat upp 
 
63 Citat från gymnasieelev, samtal nr 1 (5 mars 2019)  
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sin förmåga att lyssna«, och Maja-Lisa Perby (1995, s.15ff) skriver om yrkeskunnande och 
använder besökaren i kontrollrummet som en metafor för att beskriva hur den oinvigde lätt 
misstar ett komplicerat arbete för att vara enkelt. Det är som att en utomstående är besökare i 
ett kontrollrum och ser vissa saker utföras av en operatör och besökaren tror sig veta vad för 
arbete det är den ser, men utgår felaktigt från att operatörens arbete är ett enkelt arbete eftersom 
den inte sätter sig in närmare i vari arbetet egentligen består. Till synes enkelt arbete kan vara 
oerhört komplext och det är sällan vad det ser ut att vara. På liknande sätt kan biograf-
maskinistens arbete till synes verka enkelt när det i själva verket är komplext på flera nivåer. 
Osynligt och tyst för den som inte lärt sig se eller att lyssna.  
Jag hör ofta människor tala om kunskap på ett sätt som om det vore någonting man kan ta på, 
som man kan ge vidare, något man kan dela med sig av och som kan överföras från en person 
till en annan. Kanske kan det fungera ibland, men i så fall inte utan en aktiv mottagare. Jag tror 
verkligen inte på att det går att lämna över kunskap till någon annan, som ett paket och att 
mottagaren kan öppna och sedan kalla sig innehavare av just den kunskap som låg i paketet. 
Jag tycker att all kunskap på något vis måste prövas av den som vill göra den till sin.  
 
Praktisk och teoretisk kunskap 
En av eleverna formulerar sin definition av teoretisk och praktisk kunskap såhär:  
 
Man måste ju dra en linje någonstans om man vill definiera de två. Och jag har alltid 
sett praktisk kunskap som något som man antingen bara vet, om man har ett visst (…) 
kanske talang för en grej då vet man redan från början. Sedan så testar man: funkar 
det här funkar det inte? Och det ser jag som praktisk kunskap. Medan teoretisk 
kunskap är sådant man hör, det folk säger till en, det man läser. 
Är det det man inte har provat än? 
Jo men lite så… precis! Alltså det som inte handen har gjort än på något sätt. För så 
fort det känns som att man börjar testa själv då blir det väldigt praktisk. Medan 
teoretiskt; då har jag alltid tänkt att det är i teorin, i tanken. Så jag tror man får tänka 
lite på var drar man den linjen? Hur man definierar. 64 
 
64 Citat från samtal (nr 4) mellan en gymnasieelev och mig, (21 maj 2019). Det är jag som ställer följdfrågan mitt i.  
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Jag tycker om den här definitionen. Att teoretisk kunskap är det som handen ännu inte har gjort. 
Man kanske kan gå så långt som att säga att teoretisk kunskap är det som handen ännu inte vet? 
 
Går det att skilja dem åt? 
Eleverna och jag diskuterar vad som är en estets praktiska kunskap respektive teoretiska 
kunskap. Vi hör ofta den här uppdelningen användas och det går också att föreställa sig det 
uppdelat på det sättet ända fram tills vi går in i mer specifikt och frågar oss till exempel vad 
det är för kunskap filmaren använder sig av när hen bestämmer bildutsnitten i sin film. Är det 
en praktisk eller en teoretisk kunskap? Kanske blir det inte ens särskilt fruktbart att veta vad 
som är vad. En av eleverna skiljer mellan teoretisk och praktisk kunskap på ett finurligt sätt. 
Tanken bygger på att kunskap är som input och att det som då avgör om det är teoretiskt eller 
praktisk kunskap är då helt enkelt var den kommer ifrån. Såhär förklarar eleven hur hen ser på 
saken: 
 
Vilken input har man fått från att testa och vilken input har man fått från läraren eller 
en bok. Är det så?65 
 
Input är främst en digital term och betyder på svenska 'imatning' eller 'ingång'. Enligt det här 
sättet att se det kan den teoretiska kunskapen helt enkelt vara kunskap som man har fått från 
andra på något sätt och praktisk kunskap den du skaffat dig genom egen erfarenhet. Då är det 
var den kommer ifrån som är det intressanta och inte vad den egentligen innehåller. I fallet med 
estetisk kunskap är det en helt adekvat uppdelning anser jag, eftersom det i själva görandet inte 
längre går att avgöra vad som är praktisk och vad som är teoretisk kunskap. Om man nu 
nödvändigtvis vill ha den här uppdelningen kan ursprunget eller källan till kunskapen kanske 
vara adekvat att tala om? Jag tycker att de berikar varandra. Hans Larsson har i sin Poesiens 
logik precis i slutet av boken sammanfattat i en enda mening: 
 
Såväl det praktiska som det estetiska lifvet ryckes ner, när det ej får behålla sitt 
samband med det teoretiska. (Larsson, 1899, s.148)  
 








Hur ser man på konst och konstutövare i Sverige? 
Elevernas samtal ger mig mycket att tänka på. Jag läser, slår i böcker och letar artiklar och 
funderar över konstbegreppet och på vem som är konstnär och hur man ser på konst i Sverige. 
Jag läser Matilda Gustavssons undersökning som visar hur en konstnär eller geniförklarad 
kulturpersonlighet kan tillåtas ställa sig över både lag och moral. Samtidigt blir det tydligt hur 
avgörande det är att som konstnär bjudas in i de väl ansedda rummen, för att ha en chans att 
slå igenom. Om du inte syns i de rätta sammanhangen, finns du inte. Det kan få till följd att 
man av rädsla för att bli utesluten stryker medhårs eller ser mellan fingrarna på hur någon 
ideligen begår brott. 66 Gustavssons undersökning visar också hur den nya sortens kulturella 
elitism som växer fram i slutet på 1990-talet i Sverige bär med sig en idé om kritik av konst 
som likvärdigt eller till och med förnämare än själva konstskapandet. 
 
Man hade anammat en strömning i tiden som ansåg att kritiken inte bara var jämställd 
med konsten den skrev om. Den kunde i vissa fall vara överlägsen. (Gustavsson, 2019, 
s.59) 67  
 
Frågan om hur man ser på konst hänger ihop med hur man ser på konstutövaren: konstnären. 
Den bilden har rimligtvis förändrats över tid och konstnären som ett slags kreativt underbarn 
 
66 I Sverige leder undersökningen fram till sexuella övergrepp utförda av ’Kulturprofilen’ och om hans koppling 
till Svenska Akademien som till slut resulterar i att Nobelpriset i litteratur 2018 inte delas ut förrän året efter. 
67 Boken är en fördjupad berättelse om det reportage om sexuella övergrepp som Gustavsson gjorde i samband med 
#metoo och om den så kallade Kulturprofilens samröre med Svenska Akademien och hans sexuella övergrepp. Idén 
om konstnären men kanske framförallt kritikern som geni träder fram och tar form i undersökningen.  
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och universalgeni à la Leonardo da Vinci lever antagligen inte kvar annat än i konsthistorien. 
Men tanken om konstnären som geni kan till viss del synas i dagens idé om konst och 
konstnärer och i vårt språkbruk. Att konstnärens gåva och kreativitet är magisk och intuitiv. 
Konstnärlig eller musikalisk är något man bara är. Inte något man blir eller lär sig att bli. Geni-
tanken är dock inte särskilt gångbar i skolans värld eftersom ett geni knappast behöver 
utbildning. Är det den tanken, att ett geni inte behöver utbildas, som gör att vissa anser 
konstnärlig utbildning vara onödig? 
 
Jag stöter på en artikel av Ann-Mari Edström, forskare i konstnärligt lärande, där hon beskriver 
hur vårt sätt att se på lärande i konst och hur en konstnär bäst utbildas, bottnar i vår uppfattning 
om konstnärens roll (Edström, 2006, s.195). Min definition av estet är jämförbar med konstnär 
i det här sammanhanget och vad man ska eller inte ska lära sig som estet kan sägas bero på hur 
man ser på att vara just konstnär (illustratör, musiker, regissör, fotograf osv.). Synen på 
konstnären påverkar i sin tur synen på hur en lärare i konstnärliga ämnen bör vara och på vad 
som kan och bör läras ut. Edström talar om tre olika konstnärsroller: geniet, hantverkaren eller 
utforskaren.  
 
Tanken om konstnären som geni är intressant men strandar direkt när den paras med tanken 
om utbildning och lärande. Ett geni är ju ett geni och behöver inte lära sig något av någon 
annan. Hantverkaren och utforskaren kan däremot utbildas, men på skilda sätt. Om det esteten 
sysslar med är ett hantverk, ja då ska läraren lära ut ett hantverk, kanske lite som en mästare 
som handgripligen visar och låter eleven testa och visar igen. Är esteten att betrakta som ett 
geni har den knappast behov av att lära sig något alls, men kan ges fri tillgång till material och 
lokal för att själv få skapa fritt. Är det man gör som estet att utforska så kanske läraren ska 
handleda mer än att lära ut eftersom en utforskare brukar pröva sig fram, på egen hand men 
med handledning. Jag frågar eleverna om de anser esteten vara hantverkare, geni eller 
utforskare. Eller kanske lite av varje? Jag får ett snabbt svar från en av eleverna: 
 
Jag skulle definitivt säga hantverkare! Målet med estetiska arbeten är att skapa en 
produkt som man kan livnära sig på – en film, en bok, en show. Jag tycker också att 
utforskandet är en stor del av processen, men jag tycker inte titeln ”utforskare” riktigt 
beskriver esteten i sin helhet.68 
 
68 Citat från en av eleverna, via sociala medier (instagram) 5 april 2020 
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Jag ser esteten som både hantverkare och utforskare och min roll som bildlärare att balansera 
mellan att vara mästare och handledare. Hantverket kan läras ut genom praktiska övningar och 
demonstrationer där eleverna får prova olika tekniker, och jag berättar om och uppmuntrar till 
materialkännedom. Till exempel lär jag ut grafik och screentryck och visar hur ett bra tryck 
ska se ut, tryckmässigt, alltså teknikmässigt men även (men inte nödvändigtvis) konstnärligt. 
Esteten, hantverkaren får lära sig hur materialet kan bearbetas med hjälp av olika verktyg och 
tekniker och sedan är resten av konstnärskapet mer upp till esteten, utforskaren. Det är kanske 
här som det egna drivet hos eleven behövs och som min roll som lärare övergår från att vara 
mästare till att vara handledare. För en estet är hantverket och det konstnärliga uttrycket viktiga 
delar som samarbetar och är ömsesidigt beroende, förenade i det praktiska intellektet kanske? 
För esteten innebär användandet av intuitionen eller den konstnärliga känslan ibland att 
tekniker och material används på ett annat sätt än så som en utpräglad hantverkare skulle göra.  
 
* * * 
 
Kirkegaard talar om esteten och etikern. Esteten, eller estetikern som Kirkegaard säger, 
frånsäger sig tydligen all moral och förpliktelser och fokuserar enbart på njutning. Etikern å 
andra sidan tar fullt ansvar för sitt liv och för sina handlingar. Och blir med tiden religiös?  
(Sveriges radio, Filosofiska rummet: Kirkegaard och det svåra valet, 2011). Kanske kommer 
våra fördomar om estetiska värden kontra etiska värden härifrån? Esteten som inte tar ansvar 
och som behöver frihet för att skapa och etikern som lever ett gudfruktigt men trist jordeliv och 
som belönas i livet efter detta. Jag förstår ärligt talat inte motsättningen mellan estetik och etik. 
Hans Larsson menar att både etikern och esteten snarare arbetar utifrån (var sin slags) logik 







Vad kan esteten? 
Egentligen kan alla de samtal jag har haft med eleverna sammanfattas med vikten att få göra 
fel för att lära sig något. Eleverna är också överens om att det finns både tolerans och utrymme 
i de estetiska ämnena för att göra fel, och beroende på läraren även i de mer teoretiska ämnena. 
Att testa sig fram och göra fel och lösa problem utvecklar omdömesförmågan, slutlednings-
förmågan, kreativiteten, ställer kunskapen på prov och fördjupar på så vis inlärningen. Esteten 
lär sig att jobba i konstnärliga processer där det mycket sällan är en rak linje från idé till färdigt 
verk. Att rätta till sina misstag, att förutse och undvika fel, att vara beredd på det oförutsebara 
och att felsöka är kunskaper de får öva upp. Att lämna utrymme för det som inte låter sig på 
förhand planeras och inrutas, att vara öppen för nya intryck och att ändra på sina förutfattade 
meningar, att skifta fokus, rent konkret. Ändra bildutsnittet eller klippa ihop filmen på ett nytt 
sätt. Börja om målningen med en ny komposition. Att nöja sig och att inte nöja sig. Att ha en 
forskares undersökande inställning till sitt arbete.  
 
Anne Bamford gjorde en internationell studie av konstnärlig undervisning i skolor runt om i 
världen på uppdrag av UNESCO och kom fram till både sociala, kulturella och självklart 
utbildningsmässiga förtjänster av att ha konstnärlig undervisning (arts education). Bamford 
skiljer också på education in the arts och education through the arts, där det senare, verkar ha 
störst positiv effekt på undervisningen. Det är genom konst som vi människor historiskt sett 
har förklarat och förstått vår omvärld. Studien visar att ett konstnärligt förhållningssätt är 
viktigt för att ett land ska lyckas bra vad gäller innovationsutveckling och att barn lär sig bäst 
genom konstnärlig praxis (Bamford, 2009, s.11). Enligt Bamford (2009, s.70ff) är det alltså 
skillnad på education in the arts och education through the arts. Education in the arts fokuserar 
ofta på musik och visuell konst, medan education through the arts handlar mer om visuell 
kunnighet (litteracitet), drama och ny teknologi. Bamford skiljer också på art as education – 
som ett medel eller en miljö där man kan lära sig – eller education as art som snarare är ett 
konstnärligt sätt att se på undervisning och lärande över huvud taget. Education as art innebär 
enligt Bamford ett kulturellt och estetiskt förhållningssätt och förståelse av utbildning. Hennes 
studier visar att de skolor som har detta förhållningssätt också lägger mer fokus på praktisk 
problemlösning i matematik, det är större chans att de har mindre undervisningsgrupper, att 
eleverna läser litteratur, att det är lättare att få dem att skriva, det finns färre allvarliga 
beteendeproblem bland eleverna, större närvaro och färre sena ankomster och att tillsägelser 
inte behövs och både lärare och elever är gladare (Bamford, 2016). 
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Att inte kunna beskriva i ord vad man kan, vet och gör 
Den amerikanske filosofen och arkitekten Donald Schön har studerat hur blivande arkitekter 
arbetar och utvecklar sitt kunnande i ett slags reflekterande praxis. De lär sig genom att göra 
och genom att få direkt feedback och vägledning av andra. Det blir en reflekterande dialog som 
kan appliceras på i stort sett all annan konstnärlig utbildning och handledning.  
 
Schöns arkitekter får formge något innan de har fått kunskap om vad formgivning egentligen 
handlar om, dels beroende på att det är något med formgivning som undandrar sig all 
beskrivning och dels beroende på att något av det som faktiskt kan sägas ändå inte kan förstås 
av studenten förrän hen själv börjat formge (Schön, 2013, s.100). Det här känner jag igen från 
exempelvis tredimensionell form, som är gjord för att kännas, vridas på och undersökas. Det 
går inte att tala skulptur förrän man har börjat skulptera så att säga. Här kommer problemet 
med att på förhand och i ord behöva beskriva vad vissa saker går ut på. Det låter sig inte så 
enkelt göras, men det är ofta det som krävs av en lärare. Musikpedagogen och docenten Olle 
Zandén höll en föreläsning som jag lyssnade till i Göteborg våren 2012. Han talade om ett 
ämnes esoteriska och exoteriska innehåll och om hur omöjligt kravet är på att elever och deras 
föräldrar ska förstå kursinnehållet innan eleven har gått kursen. I vissa kurser är det lättare än 
i andra att formulera innehållet på förhand, men i kurser med konstnärliga processer och 
hantverk blir uppdraget ofta omöjligt. Jag lyckas hitta anteckningar från ett annat föredrag av 
Zandén med liknande innehåll om hur obegripligt kravet om tydlighet i kursinnehåll är i 
nuvarande gymnasiereform. Elever (och föräldrar) kan omöjligtvis få en tydlig och klar bild av 
vad det är de faktiskt kommer att lära sig i sina estetiska ämnen (detta gäller säkerligen även 
övriga ämnen) innan kursen börjat. Det är ju just det de ska lära sig. I bildämnet är det ofta 
fokus på produkterna/tekniken (målningen, skulpturen etc.) och det kan dölja stora delar av 
kursens verkliga läroinnehåll (estetiska avvägningar, uppövning av materialkännedom och 
förståelse för konstnärlig kvalitet etc.). Alla ämnen har säkert på liknande sätt både exoteriska 
och esoteriska innehåll, där det esoteriska innehållet inte kan beskrivas förrän det erfarits. 
 
Mårten Medbos avhandling utgår ifrån materialet, i hans fall leran. I en värld där uttryck som 
’textbaserad konst’ inte ifrågasätts prövar han att istället prata om ’lerbaserad’: lerbaserad 




Särskilt bekymmersamt anser han att det är för de utövare som befinner sig inom ett 
traditionellt och bruksorienterat konsthantverk. Eftersom dessa utövare kan ha 
svårigheter att verbalt förklara sina respektive hantverkspraktikers konstnärliga 
innehåll riskerar de att betraktas som naiva, okunniga och oreflekterade. De förstår 
inte vad de håller på med eftersom de inte i ord kan göra reda för det. (Medbo, 2016, 
s.93ff) 
 
Jag blir mer och mer intresserad av Peter Dormer, han beskrivs som excentrisk och skärpt och 
verkar envist ha lyft upp kunnande och skicklighet inom konst och hantverk som något särskilt. 
Han verkar se design och moral som oundvikligt sammanlänkade med varandra. Dormer är 
också tydlig med att vissa saker bara inte kan artikuleras med ord, ingen idé att ens försöka: 
 
What can only be shown cannot be written about, and those who think there can be a 
theory and a critical language of craft that is a warningworth heeding. (Dormer, 1997, 
s.230) 
 
Det är inte utan att jag känner mig träffad. Jag hade ju tänkt mig göra precis det, försöka 
formulera bättre ord och beskrivningar för att fånga det konstnärliga skapandet och den 
estetiska kunskapen. Enligt Dormer vore det bortslösad tid. Jag har också hört det här förut, 
men med lite andra ord. Tractatus avslutas med orden »Vad man icke kan tala om, därom måste 
man tiga.« (Wittgenstein, [1921], 1992) 
 
* * * 
 
Jag pratar med en av mina systrar i telefon. Den av dem som jobbar med konstgrafik. Vi 
kommer in på tryckprocesser och min syster tipsar om en ny tryckfärg som har flera goda 
egenskaper och som dessutom är avsevärt mycket miljövänligare än den färg jag använder i 
undervisningen. Jag antecknar och tänker prova den nya miljövänliga färgen nästa månad. Vi 
börjar prata i allmänhet om de grafiska processerna och om de olika momenten vi har lärt oss, 
på var sitt håll, av olika lärare. Jag tänker på hur mycket lärarens uppfattning om saker och ting 
färgar ens egna kunskaper och föreställningar om hur saker bör och inte bör göras. Den första 
grafiklärare jag hade lärde mig att pappret skulle läggas in i tryckpressen först och sedan skulle 
plåten varsamt placeras ovanpå, medan min syster har lärt sig precis tvärtom; plåten först och 
pappret sen.  
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Grafik är en underbar teknik som innehåller många moment. Vi kommer in på vilka som är 
avgörande för resultatet och vilka som inte är det. Behövs all utrustning? Hur många moment 
kan man skala bort eller experimentera med alternativ och ändå lyckas trycka en bild? När vi 
båda på var sitt håll lärde oss konstgrafik, fick vi med oss vissa moment som läraren 
poängterade. Till exempel fick jag en gångordning för att minnas sista steget i proceduren vid 
tryckpressen: Vik upp dukarna, lägg i skyddspapper, sedan tryckpapper, plåten, vik ner duken 
och så snurra på valsen. Med tiden visade sig delarna i gångordningen vara mer eller mindre 
betydelsefulla för resultatet. I vilken ordning man lägger in plåten och pappret i grafikpressen, 
är oväsentligt, medan att plåten hamnar med den infärgade sidan mot tryckpappret och inte 
tvärtom är av helt avgörande betydelse för resultatet. Det är som att alla de små saker som gör 
att du kan skilja en skicklig grafiker från en oerfaren kommer långt senare i processen. 
Felsökning är ett sådant exempel. Det är omöjligt för en oerfaren att felsöka, åtminstone att 
göra det på en något högre nivå. Att kunna skilja ett papper av dålig kvalitet från ett av god, att 
se till att tryckpappret är lagom fuktat och lämpligt beroende på tryckoriginalet, att den 
infärgade plåten inte får ha hunnit torka eller att för mycket eller lite färg har torkats av i 
infärgningsprocessen, att tryckvalsarna har ett jämnt och kraftigt tryck och att det inte finns 
några ojämnheter på valsarna eller blöt färg på tryckdukarna. Det går naturligtvis inte att ta in 
all denna information i ett tidigt skede, det skulle bli oerhört förvirrande. Istället måste du prova 
och succesivt bygga på din kunskap genom att varva nya praktiska erfarenheter med teoretiska 
slutsatser om det du gör och upptäcker. På så vis vävs den teoretiska och den praktiska 
kunskapen samman. 
* * * 
 
En dag i skolmatsalen får jag frågan vad jag kommit fram till i mina samtal med eleverna. Jag 
sammanfattar och nämner bland annat att det verkar finnas ett samband mellan ökat avstånd 
mellan görandet och feedbacken och elevernas upplevelse av att de inte kan påverka eller lär 
sig något i ämnet. En vid bordet berättar att Caroline Avebjörk, som är svensklärare på skolan, 
jobbar med process-skrivning där eleverna får direkt feedback under lektionstid och medan de 
skriver, och att de gör om flera gånger och skriver länge och på samma text. Jag bestämmer 
mig för att fråga Avebjörk hur hon gör och hur hon ser på vinningen med direkt feedback. Jag 
har en idé om att det hon gör i sitt klassrum påminner om det vi gör, när eleven 
tecknar/målar/formar något och vi kan se det direkt och prata om det vi ser och om elevens 
intentioner med det hen gör. Det kanske också är ett exempel på arts in education, med Anne 
Bamfords vokabulär?  
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Jag mailar Avebjörk och får snabbt svar där hon berättar om fördelarna med process-skrivning. 
Eftersom hon ser skrivandet som en stor och viktig del i svenskämnet ägnar de mycket tid åt 
att skriva redan från första kursen, de övar och övar och hon ägnar inledningsvis mycket tid åt 
att kommentera elevernas texter. De övar i helklass och i par på att skriva innan den enskilda 
skrivuppgiften börjar. Eleverna får feedback under hela skrivprocessen och använder ett delat 
dokument som läraren skapat, men där eleverna är ägare av ordet. Gott om utrymme ges till att 
få misslyckas och testa sig fram. Avebjörk betonar också det individuella i skrivprocessen, hur 
hon behöver vara lyhörd för elevers behov av att få lämnas ifred med sin process och andra 
elevers behov av vägledning och stöd genom skrivandet. Mycket av det hon beskriver påminner 
om de konstnärliga processer mina elever arbetar med i de estetiska ämnena. Att uppmuntra 
eleven att komma igång, tro på sin idé och vidareutveckla och fördjupa idén. Här är det 
definitivt inte frågan om att checka av vad de redan kan, utan verkligen en skapande- och 
lärandeprocess: 
 
Det ska vara tillåtet att inte kunna i början och att våga fråga om hur man ska göra 
för att komma vidare. Man behöver förebilder (t.ex. elevtexter, exempel etc.) och 
stöttning under vägen.69  
 
* * * 
 
Jag minns plötsligt vad jag hört flera gånger på olika konstutbildningar. Att eleverna i japansk 
konstnärlig utbildning kastar allt de gjort, eller åtminstone sina tredimensionella alster, de 
första sju åren. Oavsett om det är keramik eller trä. Eftersom de ändå inte är fulländade, tänkte 
jag då. Men nu tror jag att det är misstag som bara ska göras, de behöver inte sparas, du minns 
dem ändå, och målet är att lära dig bemästra konsten att dreja eller hyvla, inte att komma hem 
med ett leralster som i Sverige, där vi har en lång tradition att spara allt vi gör i slöjden, och 
jag vet inte hur många illa drejade skålar jag bränt i keramikugnen på begäran från elever som 
sedan ångrar sig, och lämnar kvar dem vid terminsslutet. Bara på den tiden det tog för koppen 
att torka och brännas har eleven redan utvecklats, och behöver inte påminnas om det första 
försöket, utan minns ändå. Sist gång jag undervisade i keramisk form poängterade jag att syftet 
var övningen och inte slutprodukten, som det annars är så lätt att fokusera på när det gäller 
något så handgripligt som keramik. 
 
 
69 Citat från mailkonversation med Avebjörk 1 april 2020 
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Att beskriva genom bilder och berättelser 
Möbelsnickaren Thomas Tempte har skrivit en bok om hantverk, Arbetets Ära (1982). I 
förordet står det att han till en början bara hade för avsikt att rekonstruera verktyg och maskiner 
men att boken kom att bli en fördjupning i hantverkarens etik. Boken är till det yttre oansenlig 
men innehållet berör mig på djupet och visar hur central berättelsen är när ett (konst)hantverk 
ska beskrivas. Tempte presenterar reflektioner från hantverkares yrkesliv och genom dessa 
berättelser som handlar mycket om teknik, verktyg, material och såklart trä, ser jag en värld 
och ett kunnande växa fram, som inte hade kunnat beskrivas på annat sätt eller genom något 
annat än just i snickarens specifika utmaning som ligger i bearbetningen av materialet.  
 
* * * 
 
På min arbetsplats byter lärarna i teoretiska ämnen ofta undervisningssalar och ibland har vi 
märkt att det förutsätts att vi också bara kan byta lokal för att effektivare utnyttja all yta till 
exempel. I samband med flytt av grafikverkstaden ett år och bildsalen ett annat, har vi försökt 
att förklara vad det innebär i extraarbete, och vad en konstnärlig verkstad är och hur den 
behöver byggas upp samtidigt som den används, alltså att det inte går att på förhand bestämma 
var allt ska stå eller exakt vad som behövs för att arbetsgången ska fungera i en ny lokal. Jag 
försökte beskriva något liknande det som Tempte lyckas genom sina bilder och berättelser, 
men jag använde till en början bara ord och det blev så tydligt att det var otillräckligt. Lite som 
att använda fel verktyg. Antagligen använder jag ofta fel verktyg – försöker beskriva saker i 
ord som inte låter sig beskrivas istället för att fånga det på ett bättre sätt, med ett annat verktyg. 
I mitt fall handlar det oftast om att visualisera med bildexempel och att berätta mer fritt och 
obundet utifrån dessa bilder. Jag är påverkad av tanken att allt viktigt ska kunna beskrivas 
utförligt och noggrant. Samtidigt förstår jag ju att ingen skriftlig beskrivning av en liljekonvalj 
kan mäta sig med att låta någon få se eller till och med hålla i och undersöka själva blomman. 
Kanske känna doften och förstå komplexiteten. I samband med omorganisationer är det vanligt 
att man ombeds göra risk- och sårbarhetsanalyser, och då kan man som anställd uppmanas att 
till exempel ’lista allt viktigt’ i verksamheten. En konsult brukar sedan slutgiltigt bedöma 
riskerna genom att skyndsamt gå runt i lokalerna, i bästa fall då det är verksamhet igång. Det 
är självklart en omöjlighet att beskriva ’allt’. Vem kan det? Och när jag inte lyckas beskriva 
allt som faktiskt var viktigt antas att det antingen var en miss från min sida eller inte så viktigt 
när allt kom till kritan. Det står hur som helst inte med i konsekvensrapporten.  
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Vad är definitionen av kunskap?  
Ibland verkar det som sagt, som om kunskap i skolans värld är något som står för sig själv, ett 
objekt närapå. Något som kan införskaffas och sedan behållas för att plockas fram, dammas av 
och användas senare i livet. Teoretisk kunskap kan tyckas vara mindre flyktig än praktisk. Jag 
minns till exempel Hallands åar i rätt ordning från norr till söder genom ramsan jag lärde mig 
i lågstadiet.70 Att spela piano eller snickra, baka bröd eller teckna kräver ju att man övar 
kontinuerligt för att hålla en viss nivå, men å andra sidan finns det gott om exempel på praktisk 
kunskap som du också minns långt senare. Även om du inte cyklat på femton år, kan du säkert 
ta dig till sjön en sommardag på den lånade cykeln i sommarstugan. Du eller din kropp minns 
hur man trampar och bromsar även om du inte gjort det på mycket länge.  
 
Jag gräver i mitt undermedvetna, efter kunskap jag en gång fått. Kan man säga att jag har fått 
kunskap? Är det inte något jag aktivt erövrar och gör till mitt eget? Kan jag förlora kunskapen 
när jag en gång har haft den? Antagligen. Kunskapen att tala och att använda språket på ett 
begripligt sätt kan försvinna över en natt genom en stroke. Språk och dialekter kan också 
rimligtvis glömmas bort med tiden. Jag kan inte längre säga att jag har kvar någon större 
kunskap om det tyska språket som jag under högstadiet ändå kunde föra en enkel konversation 
på. Kanske är språk ett undantag? Konsten att tala. Konst. Är konstnärlig kunskap också ett 
undantag? Måste den underhållas, övas på eller har estetisk kunskap som en gång erövrats fått 
en ständig plats på hyllan, redo att användas vid behov? Eller gäller detta all form av kunskap? 
Antagligen. 
* * * 
Kunskap i mer teoretiska ämnen hänvisas ofta till något som läraren förmedlar och som eleven 
sedan tar till sig. Kunskapsinhämtningen kan testas med olika prov där det snabbt avslöjas om 
överföringen har lyckats eller inte. Men fungerar kunskap så? Och är det inte en rätt 
endimensionell och förlegad syn på teoretisk kunskap? Åsa Wikforss, vars bok delas ut till 
mängder av svenska gymnasieelever, skriver i sitt kapitel Kunskapen och skolan följande rader: 
 
Påståendet att kunskap inte går att överföra är häpnadsväckande. Man ifrågasätter 
därmed det som är den mänskliga kunskapens mest utmärkande egenskap: Att den är 
social och kan överföras från individ till individ. (Wikforss, 2019, s.174)  
 
70 Ramsan går såhär: Vi ska äta, ni ska laga och anger åarna i Halland i rätt ordning norrifrån sett: Viskan, Ätran, 
Nissan och Lagan. 
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Häpnadsväckande är ordet. Wikforss definition av kunskap stämmer dessutom förbluffande 
väl överens med den beskrivning av kunskap som inlärd teoretisk förmåga som jag hittade på 
svenska Wikipedia.71 Hennes skildring av skolan och lärarnas arbete är så tydligt skriven av 
någon som bildat sig en egen uppfattning om svenska skolan utan att ha egna erfarenheter av 
pedagogik eller undervisning. PISA-resultaten får i det här fallet agera måttstock på den 
kunskap svenska elever har eller inte har, något som självklart inte ger en rättvisande bild. 
Anne Bamford, pedagogikprofessorn, å sin sida, märker att Sverige på sistone visserligen har 
fått sämre resultat i PISA men ligger i topp i andra typer av kunskapsmätningar. Bamford 
ifrågasätter vad det är vi väljer att mäta, om vi nu ska ta reda på hur väl rustade elever är för 
framtiden. PISA, som brukar hänvisas till när man hävdar att svenska skolan är på väg utför, 
mäter främst förmågor inom matematik, naturvetenskap, läsförståelse och (teoretisk) 
problemlösning.72 Det finns de som säger att Sverige hade världens bästa skola 2001. Kanske 
är det rättare att säga att vi då sysslade med exakt det som testades i PISA. Är det fel på skolan, 
eller är det så att det andra saker vi behöver mäta nu? Hur tillvaratar vi den ofta medfödda 
kreativiteten hos människor? Och mäter vi rätt saker i skolan? Jag lämnar Åsa Wikforss därhän 
och för att åter komma i stämning lyssnar jag än en gång till Anne Bamfords föreläsning och 
prickar in ställena där hon apropå PISA säger:   
 
What might be the case is that the test is wrong and you were right! (…) Perhaps we 
need to measure something different? (Bamford, 2016) 
 
* * * 
 
I det här arbetet har jag inte fokuserat på renodlad teoretisk kunskap – om det nu finns någon 
sådan – och jag har försökt att se upp med att ha förutfattade meningar om den. Jag tror att 
praktik och teori går hand i hand när vi lär oss något. Samtidigt har vissa skillnader mellan 
praktiskt-estetiska ämnen och mer teoretiska dito synliggjorts, framförallt elevernas syn på 
skillnaden mellan dessa båda områden. Kanske har den skillnaden egentligen mindre att göra 
med de teoretiska och estetiska ämnenas egentliga egenskaper, det blir bara enklare att ställa 
dem mot något, och det var ju faktiskt jag som bad eleverna jämföra. Kanske är det de olika 
pedagogiska traditionerna inom teori och praktik som har jämförts och inte själva ämnenas 
 
71 Bläddra tillbaka till s.23 för att läsa beskrivningen i sin helhet  
72 PISA= Programme for International Student Assessment är ett test som går ut på att se hur väl rustade 15-åringar 
är att klara sig på arbetsmarknaden.  Testerna utförs vart tredje år med syftet att utvärdera och på så vis kunna 
förbättra pedagogiken och i förlängningen resultaten. 
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karaktär eller särart? Under samtalens gång har nyanserna framträtt. Elevernas exempel på att 
lärare i samma teoretiska ämne har olika förhållningssätt till kunskap och lärande tydliggör 
också att det kanske mer är en kunskapsfilosofisk fråga.  
 
Vad är egentligen viktig kunskap? 
I kapitel 2 citerade jag Erik Bengtzboe, utbildningspolitisk talesperson för Moderaterna, där 
han uttalar sig om varför beslutet att inte återinföra estetiska ämnen i gymnasieskolan fattades 
i juni 2019. Vi tar det en gång till: 
 
I ett läge där vi redan ser stora kvalitetsbrister i gymnasiet är det snarare fokus på de 
kunskaper man måste ha med sig för att ta sig in på arbetsmarknaden. Då är det 
(estetiska ämnen) en tveksam prioritering. (SVT Kultur: Estetiskt ämne på gymnasiet, 
2019): 
 
Då kan man ju fråga sig vad det är för kunskaper som efterfrågas på dagens arbetsmarknad? 
Jag letar lite bland olika prognoser på området. Huvudtesen i 2017 års rapport från TCO:s 
tankesmedja Futurion73, är att vi för att stå oss på en allt mer digitaliserad arbetsmarknad 
behöver odla det genuint mänskliga, det som inte en dator eller avancerad digital maskin kan 
ersätta (Futurion rapport 2, 2017). Forskarna Frey och Osborne visar på tre saker som maskiner 
(ännu inte) kan och som följaktligen är viktiga att utveckla för den som vill slå sig in på 
arbetsmarknaden och stanna där: Perception och hantering, Kreativ intelligens och Social 
intelligens.  
 
Perception och kreativ intelligens är självklara exempel på sådant som elever vid estetiska 
program runt om i landet tränas och utbildas i. Social intelligens övas de också i, inte minst i 
konstnärliga samarbeten som ensembler, filmteam, teatergrupper och liknande. Esteters 
kunskap borde alltså rimligen efterfrågas extra mycket i en tid då vi så fokuserar på nyttan med 
kunskap och där gymnasieskolans roll är att slussa ungdomar ut på arbetsmarknaden. Eftersom 
musik och bildkonst sträcker sig så långt tillbaka i tiden som (minst) 40 000 år, är det kanske 
 
73 TCO är en partipolitiskt obunden centralorganisation som i dagsläget samlar 13 svenska fackförbund. TCO = 
Tjänstemännens centralorganisation. 
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inte helt fel att sluta sig till att åtminstone dessa estetiska uttryck hör till det ’genuint mänskliga’ 
vid sidan om det talade språket.74 75 (Sydsvenskan, 2019; Vetenskapsradion, 2009) 
 
Det amerikanska framtidsinstitutet IFTF listade 2012 tio skills som de då förutsåg nödvändiga 
för att stå sig på arbetsmarknaden år 2020 (Wiman, 2012). 76 De olika förmågorna handlar om 
förmåga att förstå och förklara djupare innebörd och mening av någonting. Det handlar om 
förmåga att kommunicera och samverka med andra människor och i olika kulturella 
sammanhang, att kunna tänka nytt och komma med oväntade lösningar på problem, sådant som 
går utanför ramar och rutiner. Kunskaper när det gäller att kritiskt utvärdera och utforma 
material i nya medier kommer att krävas på ett helt annat sätt än tidigare menar IFTF. Att kunna 
anpassa arbetsprocesser och att kunna ”urskilja, sortera och filtrera” information efter relevans. 
Att relativt fritt kunna röra sig utanför sitt ämnesområde är en kunskap som de antar kommer 
att efterfrågas på en allt mer komplex arbetsmarknad. Dessutom måste vi kunna stötta och 
samarbeta med varandra trots att vi inte befinner oss på samma fysiska plats. En sak som jag 
reagerar på är den femte förmågan IFTF listar: Computational thinking, det vill säga förmågan 
att hantera, förklara och tolka enorma mängder data. Å ena sidan kan vi ju som människor med 
fungerande hjärna alla sägas redan äga den förmågan. Vi hanterar dagligen enorma mängder 
sinnesintryck och agerar utifrån dessa, allt ifrån mer grundläggande fysiska handlingar till mer 
komplicerade överväganden och beslutsfattande. Å andra sidan är det väl ändå just 
datahantering som datorer gör bättre än vi? Kanske är det här förmågor som gott omdöme och 
att kunna fatta svåra etiska beslut utifrån tillgänglig information kommer in, men isåfall borde 
det väl rimligtvis kallas för något annat än computational thinking? Jag har åtminstone inte 
hittills mött en dator med gott omdöme.  
 
En som varnar för att låta datorns beräkningar ersätta vårt mänskliga omdöme är Joseph 
Weizenbaum, tidigare professor i datavetenskap. Han konstruerade nämligen ett program som 
härmade en psykiater och vissa menade på fullaste allvar att programmet med lite modifikation 
skulle kunna användas på riktigt i patientkontakt. Den för Weizenbaum oväntade reaktionen 
 
74 2009 hittades en liten flöjt tillverkad av ett fågelben i södra Tyskland. Flöjten är daterad till 35000 f.Kr.  
75 På ön Sulawesi i Indonesien hittade man i december 2019 den hittills äldsta grottmålningen. Runt 44 000 år 
gammal visar den vad man tror är en jaktscen.  
76 De tio färdigheterna är 1: sense-making, 2: social intelligens, 3: nyskapande och adaptivt tänkande, 4: 
tvärkulturell kompetens, 5: computational thinking, 6: förståelse för nya medier, 7: tvärdisciplinär kompetens, 8: 
”design mindset”, 9: ”cognitive load management”och 10: ”virtual collaboration”. 
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från psykiaterhåll gjorde honom förfärad och på mitten av 1970-talet påpekade han faran med 
att se allt för rationalistiskt på människan och världen. Han anser att vi inte ska vara så upptagna 
med vad vi kan få datorer att göra, utan bör istället fundera mer över vilka uppgifter som är 
kloka att överlåta åt datorer, och vilka som inte är det. Långt senare säger Weizenbaum följande 
i en intervju om ansvar: 
 
Responsibility is not a technical category, it is a societal one, and the current state of 
our society is characterized by denial of responsibility. Even more, our society has 
developed a technology that distributes responsibility in a way so that no one has it. 
(Weizenbaum, [2006], 2015, s.49) 
* * * 
 
Om nu estetiska kunskaper och förmågor är efterfrågade på arbetsmarknaden, och om 
undervisning genom konsten ger djupare kunskaper och goda resultat, varför ges då inte konst 
mer utrymme i svenska skolor? En förklaring kan vara att inte ens de som förespråkar 
återinförandet av estetiska ämnen i gymnasiet är särskilt bra på att redogöra för vad poängen 
med detta är. Gymnasie- och kunskapslyftsminister Anna Ekström citeras på regeringens 
hemsida i samband med förslaget på återinförande av ett estetiskt ämne på gymnasiet som då 
skulle kallas Konstnärliga uttryck: 
 
Ett estetiskt ämne är viktigt för att elever ska få möta konstnärliga och estetiska 
uttryck och komplettera skolans breda kunskaps- och bildningsuppdrag. Det är ett 
viktigt steg för att stärka den svenska bildningstraditionen, säger gymnasie- och 
kunskapslyftsminister Anna Ekström. (Regeringen, 2019) 
 
Här handlar det om bildning och om ett komplement till annan undervisning. Om man nu på 
allvar hade velat att resten av riksdagen skulle rösta för ett återinförande hade man också till 
exempel kunnat hänvisa till forskning på området.  
 







Det som handen ännu inte vet 
Jag sitter i ett helt nytt kök i utkanten av Oslo och skriver. Köket har alla tänkbara nymodigheter 
som hörnkylskåp med olika klimatzoner och fläkten är placerad mitt på själva spishällen med 
utsuget neråt. Det mest imponerande är dock vattenkranen som på en sekund och med några 
enkla tryck kan frambringa kokande vatten, rakt ner i koppen. Jag har fått kranen demonstrerad 
av min kusin innan hon rusar iväg till jobbet. Det såg enkelt ut, bara två pumptryck på en 
metallring och så direkt det baristafräsande ljudet av hett vatten. När jag strax efter att jag blivit 
lämnad ensam några timmar i detta högteknologiska kök blir sugen på te och ska göra samma 
sak visar det sig inte vara så enkelt. Jag provar om och om igen och får både kallt och varmt 
vatten, men det fräsande ljudet och det kokheta vattnet lyckas jag inte få fram, hur jag än 
pumpar, vrider och undersöker kranen och tillsatsen under diskhon. Till sist letar jag upp en 
bruksanvisning på nätet och så provar jag igen. Den här gången lyckas jag på andra försöket.77 
 
För att lära sig något tror jag att vi först och främst måste ha en vilja att lära oss. Sedan ha ett 
hum om hur man gör, och sedan testa tills vi lyckas förstå. I fallet med den moderna kranen 
handlar det både om mekanik och handlag. Jag behöver veta vilka grepp jag ska göra, i vilken 
ordning och på vilket sätt. Jag måste också vara intresserad nog för att orka fortsätta försöka. 
Hade jag inte varit sugen på te hade jag inte ens testat kranen. Om köket hade varit utrustat 
med en för mig mer bekant köksapparat såsom vattenkokare, hade jag kanske använt den 
istället för att försöka lära mig just den här komplicerade kranen. Om jag inte visste att det 
skulle dröja tre timmar tills min kusin kom hem, hade jag kanske avvaktat i väntan på att få en 
ytterligare demonstration. Om någon hade frågat mig om jag visste hur kranen fungerade strax 
innan jag hade försökt, hade jag säkerligen svarat ja. I teorin ansåg jag mig kunna det eftersom 
jag dels fått det berättat och dels sett det göras. Men frågan är om jag har en verklig kunskap 
om det förrän också min hand lärt sig det? Och när handen väl lärt sig det förändras även min 
teoretiska kunskap om kranen. Jag vet nu vilka av de olika momenten som är avgörande för att 
lyckas få fram kokande vatten och vilka som inte spelar roll. 
 




77 För den VVS-intresserade kan jag berätta att kranens märke är Quooker.  
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Estetisk kunskap 
Jag minns att jag i flera år skrev omdömen som innehöll uttryck som ”eleven visar känsla för 
form och färg”, ”du har känsla för komposition”, ”känsla för material och uttryck…” etcetera. 
Jag kanske fortfarande gör det; skriver att en elev har »känsla för«. Jag tror att jag menar att 
den inte bara har visat på en uttalad kunskap om färg och form och uttryck, utan något utöver 
det. Känslan för färg är inte samma som kunskapen om färg som jag ser det. Till exempel är 
det, enligt mig, skillnad mellan en elev som kan berätta om och förklara komplementfärgernas 
påverkan på varandra och en som kan visa det i sitt arbete och i sitt uttryck. En del elever kan 
förklara hur det kommer sig att jag får en rosa efterbild om jag stirrar en stund på ett turkost 
papper, en del inte. Och det finns elever som i sitt arbete visar att hen har en djupare kunskap, 
en fingertoppskänsla, som kan göra estetiska överväganden, baserat på kunskap om 
komplementfärger men rent praktiskt. En del elever kan också sätta ord på det de har gjort, 
men många kanske inte klarar av att verbalisera det. Att kunskapen om färg finns där behöver 
inte råda något tvivel om även om eleven inte uttrycker det i ord mer än möjligtvis att ’det 
kändes som att det behövdes blått där’ eller ’jag vet inte riktigt, jag tyckte att det var snyggt 
så’. Känsla är centralt för mig i min egen definition av konstnärlig eller estetisk kunskap.  
 
I den definition av konst som jag citerade från Nationalencyklopedin inledningsvis nämns 
intressant nog med personlig behärskning och individuell anpassning till situation och avsikter. 
Det är kanske precis det som den konstnärliga processen handlar om, och också då estetiska 
kunskapen. Att den är på något sätt mer svårfångad kanske bara beror på att det är en typ av 
kunskap som inte är samma hela tiden, utan föränderlig. Kanske ständigt i förändring och 
utveckling. En estet behöver kunna fatta nya beslut, göra oväntade kombinationer och skapa 
nya saker, bilder, stämningar och så vidare. Och det är ofta fråga om just ’individuell 
anpassning till situation och avsikter’. Jag ser själv den praktiska kunskapen som mer anpassad 
efter situation och mer som en beror-på-kunskap än den teoretiska.78 Det är inte alltid lätt att 
kortfattat förklara ett moment, för det beror ofta på. På omständigheterna, på materialet men 
framförallt på uttrycket och avsikten med verket. När det framgår att det inte låter sig mätas 
och bedömas på samma sätt som andra ämnen blir det tydligt att konstnärlig kunskap är något 
annat än det de flesta är vana vid.  Och det är enligt mig först då som det går att skapa verkligt 
intressant konst, också rent teoretiskt sett. 
 
78 Det är inte självklart att se den praktiska kunskapen som föränderlig och den teoretiska som fast. Jag återkommer 
till det på sid.83. 
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När andra inte förstår arbetet bakom 
Hur svårt kan det vara? Jag vet att jag själv tänkt så när det gällt saker jag inte varit så insatt i, 
som exempelvis stambyten och anläggningsarbeten. Inte bara avslöjar uttalandet att man inte 
förstår arbetet bakom, utan det implicerar på något vis också att det som ska utföras är simpelt, 
något som vem som helst borde kunna göra. Och som kanske inte heller är värt så mycket. 
Eller ett arbete som jag åtminstone inte är beredd att betala särskilt mycket för. Så fort någon 
på ett begripligt sätt förklarar arbetet bakom och hur mycket material, kunskap och arbetsinsats 
det krävs för varje moment kan vi lära oss just precis hur svårt det kan vara och vilken kunskap 
och hantverksskicklighet som krävs för att utföra arbetet. Hur svårt kan det vara? Tyvärr är det 
också en vanlig kommentar om det estetiska programmet, om att skapa en animerad film, en 
fotoutställning, en musikvideo eller en illustration. 
 
Att ta risker 
Att vara (nyskapande) konstnär innebär att pröva sig fram, att testa och experimentera, och i 
viss mån också att ta risker. I Mårten Medbos avhandling fångar uttrycket workmanship of risk 
mitt intresse. Det är ett begrepp som möbeldesignern David Pyes myntade i slutet av 1960-talet 
och Medbo förklarar det såhär: 
Workmanship of risk är ett sätt att definiera en typ av hantverk där hantverkaren mer 
eller mindre kontinuerligt, under arbetets gång, riskerar arbetets resultat. 
Workmanship of risk öppnar upp för ett konstnärligt förhållningssätt. Processen är 
dialogisk och för den vakne konstnärlige hantverkaren kan misstagen och 
misslyckandena stundtals vändas till sin motsats. Detta till skillnad mot workmanship 
of certainty där arbetets resultat redan innan arbetet påbörjas är förutbestämt och 
garanterat. (Medbo, 2016, s.100) 
Medbo poängterar också att de två begreppen om risk och säkerhet inte ska ses som ett 
motsatspar. Det går inte att bara arbeta med risker, det mer säkra behövs också. Jag tycker att 
beskrivningen av balansgången mellan att göra det man kan och vet (som är ’rätt’ sätt att göra 
eller som brukar fungera) och att testa nytt, tänja på gränser och ta risker är en bra beskrivning 
av vad konstnärligt skapande handlar om.  
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Därför blir jag till en början förvånad när jag läser Temptes beskrivning av teoretisk och 
praktisk kunskap. Han anser den praktiska kunskapen vara mycket fast, och ser istället den 
teoretiska kunskapen som mer flytande och föränderlig. Å andra sidan är det kanske inte så 
konstigt i och med att den praktiska kunskap och det hantverk jag utgår ifrån är bildkonsten, 
där uttrycket oftast är underordnat hantverket medan Tempte utgår från konsthantverket och 
där kunskap om verktyg, material, funktionalitet och hållfasthet är centrala begrepp.  
En skillnad mellan teoretisk och praktisk kunskap är mycket tydlig: Den teoretiska är 
hela tiden förändringsbar och osäker, den är inte definitiv och kan aldrig vara 
slutgiltigt rätt eller fel. Praktikens kunskap är definitiv och påtaglig. Alla som brottas 
med ett tillverkningsproblem vet hur all tveksamhet blåser bort då den kunnige 
hantverkaren anvisar hur man ska tänka och handla för [att] lösa problem och utföra 
ett arbete. (Tempte, 1982, s.77) 
* * * 
 
Den praktiska kunskapens fält är tvärvetenskapligt på så sätt att det inte hör ihop med ett 
specifikt ämne. Det som är den praktiska kunskapen är en beståndsdel i allt handlande som på 
något vis är praktiskt utövande. Kanske är det för att det så ofta kommer att handla om filosofi, 
om rätt och fel och om etik? Etiska frågor är som bekant något som de allra flesta har en åsikt 
om och därför är intresserade av. Det är ju en del av att vara människa. Jag hittar John Landquist 
bok Människokunskap på biblioteket och som trots, eller möjligtvis tack vare, sina nu hundra 
år på nacken fångar min uppmärksamhet. Jag har tidigare läst filosofen Hans Larssons tankar 
om intuition och hittar i Landquists kapitel om intuition följande rader, om Hans Larsson: 
 
En konstnärlig skildrare av ett landskap är enligt Hans Larsson den, som kan hålla 
samman de skilda delarna däri till en bild, medan en okonstnärlig reseskildrare, när 
han tar den ena i handen måste släppa det andra, och därför inte kan ge någon 
stämning. (Landquist, 1971, s.143) 
 
Jag minns inte samma rader men tycker mycket om Landquists tolkning och börjar leta efter 




Diktaren kan – och detta är från teknisk synpunkt hemligheten af hans konst – i ett ord, 
en utförd bild, en lycklig sammanställning gripa tillsamman en mängd föreställningar, 
hvilka vi annars nog kan taga en för en, men så, att när vi fatta den ena, den andra 
glider undan, och det är därför ett sammanhang mellan föreställningarna som vi 
märker sväfvar för oss och liksom i en sekund håller på att gå upp för oss, men som vi 
förgäfves bemöda oss att fasthålla. Det är detta sammanhang, denna idé kunna vi 
säga, som konstnären griper i flykten och håller kvar. Tanken är hos honom finare och 
snabbare än hos andra. (Larsson, [1892], 2012, s.21) 
 
Poesin är på så vis, enligt Larsson, den högsta uttrycksformen för den mänskliga intuitionen. 
En poet är inte heller mindre bunden av logik än en vetenskapsman är, det är bara en annan 
slags logik: poesins logik. Eftersom en poet och konstnär måste balansera både förnuftet och 
känslan simultant kan dikten/konstverket ge en mer sammansatt och levande verklighetsbild 
än andra framställningsformer. 
 
Jag tycker mig ha upplevt det här många gånger genom livet, inte minst i teatersammanhang. 
Nästan undantagslöst kan teatern ge mig en egendomlig verklighetskänsla, på ett sätt som ingen 
annan konstform lika starkt kan. En teaterföreställning kan ge mig en så sammansatt estetisk 
och intellektuell upplevelse. Ett slags uppvaknande, en aha-upplevelse. En känsla av att vara 
människa. Att se en teaterföreställning och sedan samtala om temat och livet efteråt är alltid 
givande: teaterupplevelsen gör att samtalet startar på en hög nivå och blir oftast mycket 
nyanserat.  
 
Under vårt sista samtal berättar en av eleverna om en studieresa till en konsthögskola i 
Göteborg och att en av studenterna där hade erfarenheten att de som kom från estetiska program 
kunde mer än elever från andra program, och då inte bara rent konstnärligt. Han menade att 
estetelever kunde så mycket om omvärlden, om politik och samhällsfrågor, ofta mer än de som 
gått ett samhällsvetenskapligt program. Det kan såklart bero på att studenten i fråga hade 
fördomar om esteter som motbevisades och att han blev förvånad och alltså lade märke till det. 
Det kan också möjligtvis bero på att estetelever har uppmuntrats att begå misstag, åtminstone 
under sina tre år på gymnasiet, och på så sätt har ett försprång gentemot andra, de är inte rädda 
för att fråga och har förmågan att koppla samman delar till en helhet. Det kanske helt enkelt är 
så att education through arts leder till mer kunskap? När man mäter något enligt en matris blir 
det ofta att man bockar av delarna, kontrollerar att de alla finns med och ju fler avbockade 
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delar, desto högre betyg. Men i mitt ämne och säkert i många andras, är det inte delarna för sig 
som visar kunskapen, utan hur eleven lyckas hålla samman de skilda delarna till en helhet, just 
som Landquist och Larsson beskriver. 
* * * 
 
Våren 2018 gick jag på en veckas målerikurs i klassiskt italienskt porträttmåleri i Mölndal. En 
kväll besökte vi Göteborgs konstmuseum och studerade porträtt och landskapsmåleri under 
främst den impressionistiska perioden. Måleriläraren ville visa oss skillnaden mellan att måla 
som en poet och som en journalist. Som jämförande exempel använde måleriläraren två porträtt 
målade av Ernst Josephson och Anders Zorn som hänger sida vid sida på museet. De båda 
målningarna föreställer samme man, konstsamlaren Pontus Fürstenberg, och är gjorda med ett 
tiotal års mellanrum. Enligt måleriläraren målar Josephson som en journalist, beskriver varje 
finger på handen och gör det tydligt var alla delar är och missar på så vis det mer konstnärligt 
levande porträttet där helhetsintrycket är viktigare än att alla fingrar vid närmare titt sitter där 
de ska. Zorns porträtt är poetiskt målat, med enklare penselföring, färre färger och större 




Ernst Josephson, Pontus Fürstenberg (1883)  
 
Anders Zorn, Pontus Fürstenberg (1898)  
 
 
79 För den som vill se konstverken hänger de i skrivande stund intill varandra på Göteborgs konstmuseum i sal 19 
(Fürstenbergska galleriet IV). Det går också att hitta dem på goteborgskonstmuseum.se och söka i samlingen för att 
kunna zooma in och att se alla detaljer i måleriet. Konstskolan jag undervisades i porträttmåleri på heter Florence 
Art of Academy (FAA)och är en italiensk skola, men med filial i bland annat Mölndal, utanför Göteborg.  
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Jag har hittills inte stött på ett fält som inte inbegriper praktisk kunskap i mer eller mindre stor 
utsträckning. Det gör därför, enligt min mening, praktisk kunskap så intressant. Jag kan se 
paralleller mellan en kirurgs ingrepp och en överbefälhavares omdöme och kan också dra 
paralleller till mitt eget yrke även om mina beslut aldrig riskerar att få samma direkta och ibland 
livsavgörande konsekvenser.80 
 
Den praktiska kunskapens logik 
Det finns oftast inte rätt och fel i estetiska ämnen. Det finns snarare många olika sätt att göra 
samma sak på, och samma teknik kan användas på många olika sätt. Intentionen och vad esteten 
önskar uttrycka är det väsentliga och möjligen kan man ställa intention och uttryck mot 
varandra vid bedömning av konstnärliga arbeten.  
 
Yet in craft, as in many practical activities, there may be more than one right way of 
doing a particular thing, there may several right ways (and there might be several 
wrong ways). (Dormer,1997, s.227) 
 
När vi talar om misstag (med eleverna) menar vi inte misstag i den wittgensteinska betydelsen 
att ha misstagit sig, utan misstag som i att begå ett misstag – alltså göra fel. Exempelvis glömma 
akrylfärgen framme i tron att den liksom oljefärg inte torkar på lunchrasten. Eller råka radera 
ett tiotal bilder från hårddisken som omsorgsfullt redigerats i en vecka. Att glömma – att 
minnas. Är det att lära sig att minnas? Att minnas rätt saker?  
 
Skillnaden de estetiska ämnena sinsemellan synliggörs 
I samband med utbrottet av covid-19 i mars 2020 övergick gymnasielärare i Sverige över en 
natt till att undervisa på distans tills vidare. Vissa delar i min undervisning blir helt omöjliga 
men jag kan ändå hålla lektioner inom ramen för ämnet och få bedömningsunderlag trots att 
allt behöver ske över nätet. Att bildämnet är ett visuellt och förhållandevis individuellt ämne 
blir tydligt när jag talar med andra lärare på estetiska programmet på skolan. Filmläraren stöter 
på stora problem i kursen filmproduktion där samarbete i filmteam är A och O och musiklärarna 
talar om den nerv i musiken som går förlorad när eleverna inte kan träffas och spela 
 
80 En överbefälhavare i Iran misstog den 8 januari 2020 ett passagerarplan för ett fientligt plan och gav order om 
nedskjutning. Samtliga 176 personer ombord dog i flygkraschen, varav 17 svenskar. 
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tillsammans. Det finns en gräns för hur mycket en musiker kan sitta på sin egen kammare och 
öva, musiken i ensemblen uppstår i mötet mellan andra och det som skapas där går inte att 
ersätta digitalt. Musikeleverna har sedan i höstas övat inför en musikföreställning som tidigare 
år utgjort själva examinationen i kursen. Musikläraren berättar hur det är omöjligt att lösa det 
på distans. Det uppstår något i mötet mellan alla delar i föreställningen som blir något mycket 
mer än bara alla delar sammanlagda. Att lägga olika inspelningar på varandra är inte samma 
sak, det förstår jag. Helheten i musiken är mer än delarna ihop. Jag förstår att våra ämnen är 
olika på det sättet. Bilderna finns kvar efter utställningen men för en musiker är musiken som 
framförs där och då, just där och då.  
* * * 
Under samtalen, eller kanske framförallt i mina tankar efteråt, utkristalliserades en bild av 
skillnaden mellan de olika estetiska ämnena. Att göra fel när det bara drabbar dig själv är förstås 
inte lika jobbigt som att göra fel som påverkar en hel ensemble eller ett helt filmteam. För en 
bildkonstnär handlar mötet mer om konstnärens möte med materialet och grupparbeten går i 
princip att undvika, hela skolgången igenom. Animationsarbete bygger visserligen på 
samarbete, men delarna kan göras var för sig, de till och med måste tecknas enskilt. Eleverna 
kan visuellt komma överens om stämning och stil i det gemensamma projektet genom samtal 
och moodboards och sedan arbeta vidare på var sitt håll. Kollaborationer och samarbeten 
konstnärer och elever emellan tillför definitivt något extra men själva görandet är oftast ett 
enmansjobb. Många av bildeleverna är hårda mot sig själva medan filmeleverna verkar ta 
motgångar lite mer med en klackspark. Kanske kan det ha att göra med erfarenheten av att se 
och göra misstag ihop?  
 
Flera av mina kursmoment med mycket material går inte att undervisa i över nätet, och den 
planerade undervisningen i grafik och måleri har fått utgå den här våren, men förvånansvärt 
enkelt ställer vi om och jag kan undervisa mina elever i både bild och bildteori på distans. Jag 
märker att det blir mer och mer tydligt att och hur de olika konstarterna skiljer sig från varandra. 
Min idé om att det skulle vara lätt att hitta gemensamma nämnare stämmer på sätt och vis 
fortfarande, men det känns som om jag har missförstått något grundläggande. Kanske är det 
inte större likhet mellan en målning och ett musikstycke, än mellan en målning och en 
matematisk algoritm?  
 
Ann-Marie Edström skriver något som får mig att känna mig träffad. Hon varnar för det som 
på ett sätt varit utgångspunkten för mig i det här arbetet; att bunta ihop konstformerna med 
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varandra och fokusera på likheterna dem emellan. Genom att göra det hamnar diskussionen om 
konsten inte på konstutövarnas planhalva utan hos dem som konsumerar konst och kultur. Och 
på så sätt förminskas kanske också det verkligt essentiella i konstformerna. Edström hänvisar 
till sin egen undersökning som gjordes 1998 på Teater-, Musik- och Konsthögskolan i Malmö, 
som visade på såväl skillnader som likheter mellan utbildningarna (Edström, 2006, s.196). Det 
gemensamma i undervisningen på de tre konstnärliga högskolorna var att den utgick från 
elevens praktik och att reflektionen var mycket viktig. Edström hittade även tydliga skillnader. 
I teater- och musikundervisningen var lärarrollen mer auktoritär, grupplektioner och 
obligatoriska lektioner var vanliga och elevens egna uttryck spelade inte lika stor och central 
roll som i (bild)konstundervisningen. Hantverket visade sig så att säga vara överordnat elevens 
uttryck på Musikhögskolan och Teaterhögskolan, medan det var tvärtom på Konsthögskolan. 
Där togs det istället stor hänsyn till elevens personliga integritet och uttryck, det var vanligare 
med individuellt arbete, ofta i egen ateljé och med enskild handledning där läraren fungerade 
mer som äldre kollega och samtalspartner.  
 
Jag börjar förstå att jag alltför mycket utgått från bildämnet i mina första funderingar, och att 
jag kanske alltför mycket försöker att se likheter och analogier som inte behöver vara där. Och 
framförallt behöver det kanske inte vara större likheter mellan estetämnena än det är mellan de 
estetiska ämnena och de andra mer teoretiska ämnena. Jag har tänkt på skillnaden mellan bild 
och musik, att det går att säga om en sånginsats att den är falsk och på så vis fel. Rätt toner kan 
tas på pianot och så kan sångaren försöka igen att träffa rätt. Det förekommer självfallet 
tillfällen i både måleri och teckning då man kan säga rätt och fel. Till exempel i 
perspektivteckning, kroki eller måleri efter förebild. Men mimetisk avbildning är en ganska 
liten del av hela bildämnet. Det mesta är mer nyskapande och då värdesätts att eleven gör 
oväntade saker och bryter mot regler. Som bildkonstnär använder du dig ofta av konsthistorien 
som inspiration men du målar sällan en kopia av en känd målning. För en musiker är det vanligt 
att spela andras melodier, inte minst en klassisk musiker, och du spelar ofta i ensemble där det 
är viktigt att hålla sig till noterna och takten. Det blir alltid en tolkning, men inte helt 
nyskapande på samma sätt som bildkonst. Edström (2006, s.196) upptäckte i sin undersökning 
att tonsättarens process påminner mer om det fria konstnärliga skapandet, men även där visade 




Jag ställer kanske fel frågor? 
Tänk om min strävan efter att få alla konstnärliga uttryck att passa in i en gemensam form i 
själva verket är lönlös? Det kanske inte låter sig göras? Jag ställer kanske fel frågor, eller 
försöker till varje pris att vara duktig och svara på en fråga som egentligen inte går att svara 
på, nämligen ’Vad är konst?’. Kanske accepterar jag antaganden i allmänhet alltför lättvindigt? 
Som till exempel att allt bör gå att på något vis mäta och artikulera, bara jag tänker tillräckligt 
mycket och försöker tillräckligt hårt. Jag läser inledningen till De Witt Parkers artikel The 
Nature of Art: 
 
The assumption underlying every philosophy of art is the existence of some common nature present in 
all the arts, despite their differences in form and content; something the same in painting and sculpture; 
in poetry and drama; in music and architecture. Every single work of art, it is admitted, has a unique 
flavor, a je ne sais quoi which makes it incomparable with every other work; nevertheless, there is some 
mark or set of marks which, if it applies to any work of art, applies to all works of art, and to nothing 
else – a common denominator, so to say, which constitutes the definition of art, and serves to separate, 
though not to isolate, the field of art from other fields of human culture. (Parker, 1953, s.684)  
 
Alltså, Parker menar att problemet är att vi alltid utgår från att det ska finnas en gemensam 
nämnare i det vi kallar konst trots att varje enskilt konstverk är ojämförbart med ett annat. Han 
menar vidare att det ändå går att studera en viss konstform och att de studierna kan bidra till 
att sprida ljus och insikt över studier i andra konstformer, men poängterar vikten av att inte 
glömma bort ojämförbarheten konstverk sinsemellan. Vi har för vana att koppla ihop de olika 
konstformerna, inte minst i språket, och hänvisa till dem när vi beskriver och bedömer konst i 
allmänhet och det kan göra att vi buntar ihop alla konstverk och det kanske låser tanken om 
vad konst är? Jag känner mig träffad, jag har alltid tänkt att något förenar de estetiska ämnena 
och konstarterna. Att det finns en gemensam nämnare.  
 
* * * 
 
Jag måste läsa mer om det här och hittar en konstteoretisk bok från Konsthögskolan som jag 
haft i min bokhylla i flera år, men bara läst vissa delar ur tidigare. Jag hittar uppsatsen Vilar 
den traditionella estetiken på ett misstag? och blir genast intresserad. Filosofen och professorn 
William E. Kennick (1996, s.61ff) anser att den traditionella estetiken vilar på bland annat mitt 
misstag, att anta att det finns en gemensam nämnare i alla konstverk, en gemensam natur. Detta 
gör att vi till exempel förväxlar snarlika frågor med varandra. Jag minns att Wittgenstein har 
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skrivit något liknande som gjort mig uppmärksam på att frågor kan ifrågasättas och inte bara 
antas fullt möjliga att svara på. Här en paragraf där han diskuterar språkspel i Om visshet: 81 
 
»567. Och är nu min kunskap att jag heter L.W. av samma art som kunskapen att vatten 
kokar vid 100° C? Denna fråga är naturligtvis orätt ställd.« (Wittgenstein, [1951], 
1992, s.82) 
 
Kennick exemplifierar genom att jämföra frågorna ’Vad är helium?’ med ’Vad är konst?’. 
Även om frågorna språkligt sett ser ut som samma slags fråga, är de väsensskilda. Snarlikheten 
får oss dock att tro att det ska gå att svara på frågan om vad konst är på samma sätt som det går 
att svara på vad ett grundämne i periodiska systemet är för något. Men frågan om vad konst är, 
är felställd. Eller omöjlig att svara på. Konst är till skillnad från till exempel helium, mycket 
komplext. Ändå försöker och försöker vi besvara den omöjliga frågan. Vi kan också förledas 
att tro att bara vi visar på tillräckligt många och goda exempel så borde vi komma fram till en 
riktig och sann definition av konst.  
 
Det första (felaktiga) antagandet att alla konstverk har en gemensam natur hänger enligt 
Kennick ihop med nästa missuppfattning: den att det då också bör finnas en universell 
måttstock på vad som är bra och dålig konst som ska kunna mäta konstverks kvalitet eller 
värde. Jag känner att det bränns. Om det inte går att svara på vad konst är och inte heller på 
vad som är bra konst, så är ju dagens ämnesplaner och bedömningskriterier helt meningslösa, 
eller kanske rättare, felaktiga. Eller så har bildämnet inte så mycket med konst att göra som jag 
tror. Kennick fortsätter att beskriva konstbegreppets svårfångade natur genom att jämföra med 
begreppet tid. Vi vet vad tid är men det är helt omöjligt att svara på frågan om vad tid är. 
Augustinus lär ha sagt att om han inte får frågan, då vet han vad tid är. När han får frågan, vet 
han inte. Konst påminner på det sättet mer om tid. Du känner igen konst det när du ser det, men 




81 Wittgenstein använde begreppet språkspel för att förtydliga hur språket är beroende av de regler vi som 
använder språket gemensamt sätter upp. Alltså är språkets betydelse alltid beroende av kontexten och 
sammanhanget och samspelet mellan oss människor. 
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Det är då inte särskilt konstigt att vi snart inom estetiken börjar känna samma 
frustration som Augustinus gjorde när han ställde sig frågan ’Vad är tiden?’ ’Om jag 
inte får frågan, vet jag; om jag får frågan, vet jag intet.’ Något måste vara på tok. (…) 
Problemet står inte att finna hos konstverken, utan ligger i konstbegreppet. Ordet 
’konst’ har, till skillnad från ordet ’helium’, en komplicerad mångfald användningar, 
vad som idag kallas komplex ’logik’. (Kennick, 1996, s.67ff)  
 
Om vi ger upp idén att hitta gemensamma nämnaren för alla konstverk, så måste vi också »ge 
upp försöket att härleda kriterier för den kritiska bedömningen ur konstens natur« (Kennick, 
1996, s.88). Det innebär i så fall– som jag länge befarat – att konst och bedömning inte passar 
särskilt bra ihop.  
 
Bedömning  
Som lärare är bedömningssituationen ständigt närvarande. Min uppgift är – parallellt med att 
lära ut – att värdera, bedöma och betygsätta elevens prestationer och kunskaper. Risken är att 
bedömningen blir den som bestämmer över resten – till exempel styr bedömningen ofta hur vi 
väljer att lära ut vissa saker. Den uppgift eleven får ska inte bara leda till lärande utan ska också 
ge gott om (individuellt) bedömningsunderlag. Samtidigt anser jag att lärande till stor del är 
något vi gör tillsammans. Det kollektiva lärandet, att lära ihop med andra och med hjälp av 
andra är ofta underskattat och vid provtillfällen i skolans värld poängteras den individuella 
kunskapen och det som individen har lärt sig. Antagligen har detta att göra med 
bedömningsförfarandet i svenska skolor, om rättvisa betyg ska sättas på ett grupparbete till 
exempel, är det förstås viktigt att inte någon åker snålskjuts på någon annans arbete eller 
kunskaper, utan att var och en får redogöra för vad den har lärt sig, men inom vissa ämnen där 
det är vanligt att arbeta i team (som i körsång, animation, film- eller radioproduktion, 
konstkollektiv, teater och dans) kan detta ytterligare moment av dekonstruktion förstöra något 
av det som är essentiellt i det konstnärliga uttrycket, kunskapen och lärandet. Frågan ’och hur 
ska vi bedöma det här då?’ kan döda många fantastiska idéer. Och kunskaper som lyhördhet 
och intuition får inte den plats den förtjänar, kanske bland annat på att det är svårt att visa 






Jag har i mitt arbete tagit elevernas berättelser och tankar på allvar och betraktat dem som en 
tillförlitlig källa till kunskap. Samtalen med eleverna är lika mycket en undersökning i sig som 
upphov till vidare analyser och frågor. När jag från början presenterade min idé om att lägga 
stort fokus på elevernas tankar om estetisk kunskap mötte jag viss skepsis från andra på 
masterutbildningen som ifrågasatte om elevsamtalen egentligen kunde tjäna som tillförlitligt 
material. Under vårt avslutande samtal berättar jag det för eleverna, varpå en av dem spontant 
utbrast just det jag tänkt hela tiden: 
 
Vi upplever ju det, det som du frågar om. Vi har en bättre inblick än vad läraren får.82 
 
Självfallet har lärare en annan och kanske djupare insikt i själva bedömningsförfarandet och 
tankarna bakom, men det faktum att eleverna är mitt i det varje dag och ser bedömning ske i 
handling med alla de olika lärare de har, gör att deras berättelser och erfarenheter har en större 
bredd och djupare mening i den bemärkelsen. Som lärare har jag också erfarenhet av att ens 
intentioner och tankar om betyg och bedömning inte alltid överensstämmer med verkligheten 
i det dagliga undervisningsarbetet. Jag har minst tjugo elever åt gången och att uppmuntra och 
handleda dem genom varje kurs för att fortlöpande bedöma och slutligen betygsätta alla 
likvärdigt och rättvist är ett stort, om inte omöjligt uppdrag.  
 
Eftersom mitt huvudsakliga intresse inte ligger i hur skolans betygsystem eller struktur är tänkt 
att fungera utan hur det faktiskt fungerar i praktiken, är elevperspektivet extra intressant. En 
gymnasieelev på estetiska programmets tredje år läser ungefär tio olika kurser under ett år, 
vilket innebär nästan lika många lärare och följaktligen lika många olika sätt att se på 
kunskapskraven. En elev som fullgjort sin gymnasieutbildning har under sina tre år på 
gymnasiet deltagit i över tvåtusen undervisningstimmar. Där kan man tala om en värdefull 
inblick i det svenska gymnasiesystemet!  
 
Få lärare, inklusive mig själv, vågar öppet erkänna att implementeringen av den nya 
gymnasiereformen inte gavs tillräckligt med tid och att det bland annat har fått till följd att 
bedömningen inte varit helt rättssäker och likvärdig. Man vill inte heller vara den som 
 
82 Citat från en gymnasieelev, samtal nr 4 (21 maj 2019) 
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missförstår eller som inte vet hur kriterierna ska tolkas. Att ifrågasätta kunskapskraven kräver 
mod. Det är inte säkert att jag hade fått samma ärliga inblick i gymnasieskolans 
tillkortakommanden om jag hade frågat en grupp lärare. 
 
* * * 
 
Ibland har jag haft svårt att uttrycka mig så som jag vill och har fått skriva om och om igen för 
att formulera mig på rätt sätt. Jag vill så gärna att alla ska förstå hur viktigt det är att konst får 
lov att vara just konst, och att lärande behöver vara tillåtande, men orden blir lätt platta och 
löjliga, eller på tok för ivriga. Jag tar fram ett tummat häfte som jag fick under en av Unga 




Och det finns gånger, när jag pratar om någonting, som jag kanske framstår som löjlig 
för dig. 
Men då ska du veta att det är precis just då, precis i det ögonblicket när du tycker att 
jag börjar låta löjlig, som jag verkligen börjar säga något som betyder något för mig. 
(Uddenberg, 2013) 
 
Jag har under arbetets gång insett hur mycket mitt arbete som bildlärare och konsten som 
praktik och hantverk betyder för mig. Samtalen med eleverna, och tankarna som fötts där i 
kombination med andras tankar om liknande saker har så att säga bidragit till att synliggöra 
min egen kärlek till materialet och till det genuint estetiska. Det praktiska kunnandet – hos 
eleverna och hos mig själv – har blivit tydligare när jag fått tid att teoretisera mer över det, eller 
snarare reflektera. Det kanske är det jag har lärt mig mest av, att avsätta gott om tid för 
reflektion i och över det konstnärliga skapandet. För att på så vis bli skickligare, rent praktiskt. 
 
Det har också blivit tydligt hur mycket det finns att läsa och studera i ämnet estetisk kunskap 
och konstnärligt lärande och hur många vi är som ägnar oss åt att lyfta estetiska värden. Jag 
har hittat så många intressanta estetiskt intresserade konstnärer, hantverkare och forskare vars 
texter och tankar jag har för avsikt att utforska närmare på egen hand och ihop med elever, i 
undervisningen.83 Jag har kommit fram till att de estetiska ämnena sinsemellan kanske inte har 
 
83 Kristeller, Dormer, McKenna, Pyes, DeWitt Parker för att bara nämna några.  
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riktigt lika mycket gemensamt med varandra som jag först tänkte. Att det finns en fara i att 
bunta ihop allt estetiskt uttryck, att det kan bidra till förminskandet av desamma. Jag är lika 
mycket en besökare i kontrollrummet som vem som helst när jag ser en teaterföreställning eller 
njuter av en konsert. Jag har inte möjlighet att inse vidden av arbetet bakom alla estetiska 
uttryck bara för att jag råkar vara bildlärare. Något som däremot blivit tydligt är att alla 
skolämnen har mer gemensamt än jag först trodde, utifrån kunskapssyn och pedagogik. Det är 
lärarnas inställning till lärande och kunskap som förenar snarare än ämnets särart. Att 
estetlärare som regel kommer från en annan kultur än de teoretiska lärarna gör säkert en hel del 
för att undervisning i estetämnen tenderar att bli mer education through the arts, så att säga, 
men allt lärande kräver tid till process och utrymme för att göra fel och ställa frågor. Alla 
ämnen är på så sätt övningsämnen.  
 
Sedan 2018 har det som sagt skrivits en del i medierna om skolan, kunskaperna och 
betygsystemet. Skolverket har också kommit med nyskrivna tillägg och rekommendationer i 
samband med bedömning i gymnasieskolan. Jag hittar ett uttalande på Skolverkets hemsida, 
uppdaterat 30 januari 2020, som tydligt försvarar kritiken mot rådande betygssystem, eller 
kanske snarare förklarar intentionen bakom systemet som missförståtts eller inte hunnit 
implementeras hos elever och lärare: 
 
Vi får ofta frågor från elever som tycker att betygssystemet är orättvist, att man som 
elev måste prestera på topp hela tiden och att man inte kan ha en dålig dag. Vilket 
betyg det blir avgörs vid tiden för betygssättningen. Det stämmer att en elev måste ha 
visat att hon eller han kan det som beskrivs i kunskapskravet för A för att få betyget A 
i ett ämne, men det betyder inte att hon eller han måste ha visat det jämt och särskilt 
inte från början. Bedömningar är till för att stödja elevers kunskapsutveckling ända 
fram till att betyget sätts, och det är inte meningen att en elev ska behöva prestera på 
topp hela tiden. I regel kan inte en enskild bedömning ensamt avgöra en elevs betyg. 
(Skolverket.se, 2020)  
 
Det känns som om betygsystemet är uppbyggt och används på ett sätt som inte gynnar lärande 
och utveckling, alldeles oavsett Skolverkets ursprungliga intention. Frågan är hur man ska 




Att jag över huvud taget hamnade här är Ingela Josefsons förtjänst. Hon fick mig att söka 
utbildningen i praktisk kunskap i Bodø och hennes ärliga uppmuntran, kunskap och tilltro har 
hjälpt mig genom arbetet och studierna från dag ett och ända fram i mål. Jag har återfått tron 
på att jag kan skriva och på att jag har något att berätta. Tack Ingela.  
 
Tack mamma Ellen Beran som glatt följt med till Bodø eller kommit med tåget för att vakta 
barn. Tack Paul Jansson som tagit extra bildlektioner och hållit god min inför eleverna när jag 
behövt vara ”i Norge” (vårt täcknamn för masterstudierna). Tack Anna Eriksson, som låtit mig 
trixa och fixa för att få till studierna. Tack Tone för en veckas studiero framför din öppna spis. 
Tack Emma Beran Hadin för frekventa samtal i perioder av misströstan. Tack Percy Forsgren 
för allt stöd och för din sagolikt goda mat. Tack Siri för att du stått ut med allt resande och att 
jag har skrivit. Och tack alla ni andra som ingått i min egen hejarklack dessa år.  
 
Slutligen vill jag tacka mina elever, alla jag någonsin haft, men särskilt ni tre kloka före detta 
elever som hjälpte mig så otroligt under ert sista stressiga gymnasieår. Tack, jag hade aldrig 
klarat det här utan er.  
 
//Rebecka Beran 
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